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N 1607, le Maréchal d'Estrées, UELQUES années plus tard, au Ba les montagnes de la Grande- DE toutes les régions avoisinantes, 
compagnon d'Henri IV, remet aux Monastère de la Grande-Char- Chartreuse, les Pères et les Frères les pauvres et les malades viennent 
Chartreux de Paris la fameuse formule treuse, le Frère Jérôme Maubec, Chartreux récoltent les plantes qui, au Monastère demander le fameux 

du ‘‘ secret de la Chartreuse ”” ‘* habile apothicaire ‘’, perfectionne au nombre de plus de 130, entrent Élixir des Pères Chartreux 
cette formule dans la composition de la Chartreuse 
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JL y a plus d’un siècle, les bouteilles de A cours de la terrible épidémie de EN 1848, les officiers de l’armée des DANS ses voyages en Afrique, le 

Chartreuse étaient en petit nombre choléra qui, en 1832 dévasta la Alpes, venus en manœuvre dans le célèbre explorateur anglais Stanley 
vendues à Grenoble et Chambéry, par France, l'Élixir Végétal de la Grande- Massif de la Grande-Chartreuse, goû- emportait toujours une ample provi- 
le bon Frère Charles, qui les chargeait Chartreuse rendit d'inestimables tent au couvent la fameuse liqueur et sion d'Élixir Végétal de la Grande- 
sur un âne, entre deux sacs de foin services. en deviennent d'ardents propagateurs. Chartreuse. 
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N 1903, les Pères, chassés de PENDANT la grande guerre, le Prince EN 1935, un terrible glissement de EN 1940, les Pères Chartreux sont 
France, se réfugièrent en Espagne, de Galles, qui fut depuis roi d'An- - terrain écrase les bâtiments de la revenus dans leur couvent de la 
à Tarragone, où ils remontèrent leur gleterre, visitant les officiers français distillerie de Fourvoirie où les Pères Grande Chartreuse fondé en 1084 et 
distillerie qui fabriqua pour la France de l'armée d'ltalie, se voit offrir une Chartreux avaient repris leur fabri- la Chartreuse a repris sa présentation 
jusqu'en 1921. vieille eau-de-vie et lus préfère la cation. Les liqueurs sont sauvées par traditionnelle d'avant 1903 


Chartreuse. miracle. 
Profitez de l’ofîfre ci-contre À s 1 flaconnet Chartreuse jaune et 
pour goûter la célèbre liqueur E BON pour t 1 flaconnet Chartreuse verte. 


Franco contre 180 fr. en timbres-poste ou Ch. Post. Paris 258-16. 
Compagnie Française de la GRANDE CHARTREUSE, VOIRON (Isère). 


un luxueux carnet pour la marque du bridge. ! (Découper ce bon ou se référer de « Connaissance des Arts » 


ART ANCIEN DE CHINE 


CP EOO CC” 


48, Rue de Courcelles 
PARIS (4) 
_ Téléphone: CARnot 53-15 


LUCIEN BLANC 


Membre de la Chambre Syndicale 
des Experts Professionnels 


_ PRIMITIFS 
TABLEAUX DE MAITRES 
OBJETS D’ART 


44, cours Mirabeau 57, rue Paradis 
AIX-EN-PROVENCE MARSEILLE 


ACHAT — VENTE — EXPERTISE 


ART CÉRAMIQUE 
du XV®° au XIX°: siècle 


EPA RE 
see ie sets # 


NICOLIER Expert près les Douanes Françaises 
et 


le Tribunal Civil de la Seine 


145, Boul. Haussmann, PARIS (8°) Bal. 15-45 


Maison RECHER Spécialisée depuis 1908 
7, Quai Voltaire, PARIS (7°) Lit. 91-02 


Seul, le spécialiste. 
grâce à sa compétition réelle, peut vous donner 
toute garantie et vous conseiller sérieusement. 


ROUSE 
RIVERE 


ANTIQUITÉS 
CNP dEN RL" du X VIIT 


8, rue de Miromesnil - PARIS 8° - ANT. 25-99 
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rersité, Bab. 02-12, Gravures 
gas, Picasso, Braque, Matisse, Klee. 


; >, 44, cours Mirabeau, Aix-en-Provence, 57, rue Paradis, 


Drouant-David 


Jeunes peintres. 


Vve Edmond Guérin et Cie, 17, rue de la Paix, Opé. 55-47, Manu- 
jé Nationale de Sèvres, Exposition de Peintures et Sculptures 
odernes. 


t 


» 52, faubourg Saint-Honoré, Maîtres Modernes e 


_ PHOTOS ET DOCUMENTS 


Couverture : Photothèque. — Faisons connaissance : Flavien. — 
Connaissez-vous : Viollet. — Jacob Petit : Vizzavona, Routhier, 
Studio Dorvyne ; Couleurs : Rhys- Connaissances des Arts. — Peintres 
de marines hollandais : Bulloz, Flavien. — Le Siège Empire : 
Viollet, Carlhian, Giraudon, Archives des Monuments Historiques, Musée 
des Arts Décoratifs. — Salles de bains : Archives des Monuments 
Historiques, Viollet, Connaissance des Arts. — Houdon : Bulloz, 
Giraudon, — Le nettoyage des tableaux : Vizzavona. — Un Hôtel 
Parisien du XVIII: siècle : Connaissance des Arts. — Expositions : 
Musée National des Arts et Traditions Populaires, Durand-Ruel, Vizza- 


vona, Marc Vaux, Archives photographiques d'Art et d'Histoire, Jean- : 


Pierre Sudre, Bulloz, Cauvin. 


VENTES PUBLIQUES 


La liste ci-dessous réunit les noms des commissaires-priseurs et experts 
qui ont procédé aux ventes des objets décrits dans les pages de cours de 
tableaux, meubles, objets d’art et d'ameublement. Les chiffres placés entre 
parenthèses à la fin de chaque légende, dans ces pages de cours, permettent 
de se reporter à cette liste. 


. M: Étienne ADER ; experts : MM. Catroux et Max-Kann. 
. M° BELLIER, ADER et THULLIER ; experts : MM. 
Mathey et Max-Kann. 

3. M: Étienne ADER ; experts : MM. Catroux et Max-Kann. 
5. M: Étienne ADER ; experts : MM. Catroux et Max-Kann, 
6. M° Alph. BELLIER ; expert : M. Jacques Dubourg. 
7. M. André COLOMBIER ; expert : M. Émile Martin. 
8 
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. M° Edmond CHAMPETIER de RIBES ; expert: M. 
Jacques Dubourg. 
. Kunstveiligen S. J. Mak van WAAY, Amsterdam. 


10. M° René-G. LAURIN ; experts: MM. Durand-Ruel et 
Bernheim Jeune. 
11. M° Jacques SOURMAIS ; expert : M. Joseph Logé. 
12. CHRISTIE'S, Londres. 
13. M° Maurice RHEIMS ; expert : M. Bernard Dillée. 
14. M° Jacques SOURMAIS ; expert : M. Joseph Logé. 
15.-M°° ADER et LAURIN ; expert: M. Bernard Dillée. 
16. CHRISTIE'S, Londres. 
17. M° Jacques SOURMAIS ; expert : M. Joseph Logé. 
18 et 19. CHRISTIE'S, Londres. 
20. John DEVOLUY, 1, rue Furstemberg. 
21. FRANK, 30, rue Jacob. 
22 et 23. RaoulGUIRAUD, 90, rue de Grenelle. 
24. Madeleine CASTAING, 21, rue Bonaparte. 
25 et 26. GALERIE DE FRANCE, 3, faubourg Saint-Honoré. 
27. Compagnie des ARTS FRANÇAIS, 116, faubourg Saint- 
Honoré. k 
28. Association des Peintres-Cartonniers de Tapisserie, 
30, rue Cambacérès, 
29. Galerie Denise RENÉ, 124, rue La Boétie. 
30 et 31. M° Philippe DELORME ; expert : M. Joseph Subert. 
32. M‘* BELLIER, ADER et THULLIER ; experts : MM. 
A. etG. Portier. 
33. M° Maurice RHEIMS ; expert : M. Jean-Louis Richard. 
34. M° Philippe DELORME ; expert : M. Joseph Subert. 
35 à 39. M°* BELLIER, ADER et THULLIER ; expert : M. H.-D. 
Fromanger. 
40. M° Maurice RHEIMS ; expert : M. Jean-Louis Richard. 


41. M°° BELLIER, ADER et THULLIER ; expert : M. H.-D. 
Fromanger. 


42. M: Étienne ADER ; experts : MM. Damidot et Lacoste, 
43. M° Maurice RHEIMS ; expert : M. Bernard Dillée. 
44. M: Alain LEMÉE ; expert: M. Joseph Subert. 


45. M°: BELLIER, ADER et THULLIER ; expert: MM. 


Damidot et Lacoste, M. L.-H. Prost. 
46. M°‘° BELLIER, ADER et THULLIER ; expert: M. 
Maurice Rousseau. 
47. Me ADER et LAURIN ; expert : M. Maurice Rousseau. 
48. M° Édouard GIARD ; expert: M. Paul Prouté. 


JACOB PETIT. — Musées : be 
SIÈGES EMPIRE. — Mme Denis 
Parisiens » (Éditions C dE 
château de Fontainebleau. EP 
HOUDON. — Giacometti, « Houdon et son époque ». 
1918) ; Giacometti, « Vie et Œuvres de Houdo 
Camoin, 1929) ; Louis Réau « Houdon » (1 vol. H 
1930). — Musées : Salle Houdon, au Musée du Lou 


LES EXPERTS 


Membres de la Chambre Syndicale des Experts Professionnels 
8, Rue Bonaparte (Dan. 47-36) 


ART ANTIQUE, HAUTE ÉPOQUE, ART NÈGRE 
Roudillon Jean, 51, rue Bonaparte, Dan. 90-06. 


JOAILLERIE, ORFÈVRERIE 


Reinach et de Fommervault, 17, rue Drouot, Pro. 89-82 (Cour d’Appel, 
Tribunal et Douanes). 


Wormser Robert, 3, rue Rossini, Paris-IX®, Tai. 82-19 (Tribunal, 
Douanes). 


MEUBLES ET OBJETS D'AMEUBLEMENTS 


Filsjean André, 66, boulevard Malesherbe, Lab. 07-53 (Douanes, 
Domaines). 


Gobert et Leyendecker, 11, rue J.-Dulud, Neuilly, Mai. 69-15 
(Douanes). +120 , 


Richard Jean-Louis, 6, rue Aumont-Thieville, Étoi. 50-50 (Douanes). 


ORIENT ET EXTRÊME-ORIENT 


Beurdeley Michel, 4, rue de l'Élysée, Anj. 97-49 (Tribunal de 
Commerce, Douanes). 


TABLEAUX ANCIENS 


Blanc Lucien, 57, rue Paradis, MARSEILLE; 44, cours Mirabeau, 
AIX-EN-PROVENCE (Appel). 


Martin Emile, 8, rue Bonaparte, Dan. 47-36 (Tribunal, Domaines). 


TABLEAUX MODERNES 


Dubourg Jacques, 126, boulevard Haussmann, Lab. 02-46 (Tribunaux 
et Douanes), 


Durand-Ruel Charles, 37, avenue de FriedlandfÉly. 06-74. 
Ebstein Paul, 6, rue Ernest-Psichari, Inv. 69-55. 5 
Metthey Jean, 69, faubourg Saint-Honoré, Bal, 27-87 (Douanes). 
Schoeller et Pacitti, 33, avenue du Général-Sarrail, Aut. 58-73. 
Tédesco Jacques, 21, avenue de Friedland, Ély. 36-38. 


TAPIS D'ORIENT 


Trémoulet Pierre, 66, boulevard Malesherbe, Lab. 68-32 (Domaines, 
Tribunal Civil et Commerce). : 


TAPIS ET TAPISSERIES ANCIENNES 


Chevalier - #%% - 12, rue N.-D.-des-Champs, Lit. 10-62 (Cour d’Appel, 
Tribunal Civil de la Seine, Douanes). 


PETITES ANNONCES SPÉCIALISÉES 


Cette rubrique offre aux Antiquaires, Décorateurs, Amateurs d’Art, 
Collectionneurs, etc. la possibilité de toucher un vaste public intéressé 


- par l’achat, la vente ou l'échange de meubles, tableaux, collections, 


pièces rares, bijoux, etc... 

Prix à la ligne (37 signes, lettres ou espaces) 49 Ÿ : 300 fr. plus 9,35% 
de taxe. Les textes et fonds sont reçus a RÉGIÉ-PRESSE « Connais- 
sance des Arts », 75, Champs-Élysées, C. C. P. Paris 2.303.87 ou au 
Serv. PETITES ANNONCES, 100, r. Réaumur, Paris. C.C.P. 6005-54. 


VASTE décor chinoïserie ép. Régence. Ensemble rare, toiles peintes. 
20 lés. 68X270 h. Le Veneur BIOT (A.-M). 


RESTAURATION vernissage, meuble XVIIIe et XIXe, PUECH, 


“artisan ébéniste, 17 Rue Mademoiselle, Paris XVe, 


MONSIEUR 32 a. dipl. Comm. Pris. chere. emploi Sarthe ou limi- . 
trophes. Éc. RÉGIE-PRESSE n° 10 J. 

PARTICULIER, vend paravent 8 feuilles laque de COROMANDEL, 
une face polychromie personnages, l’autre oiseaux et fleurs. Éc. RÉGIE- 
PRESSE n° 10H. : 
PARTICULIER, vend. 2 vases anciens CANTON, haut. 130 em, 
avec socle 185 em. Écr. RÉGIE-PRESSE n° 10 H. 
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| COLONIES, 13, rue Saint- 
en francs | 
DU NORD, M. LE MEUR, ‘ 
cassé, RABAT (Maroc). C, Fe 


4-32-RABAT. GC, À ALGÉRIE : 
en francs 


RE, 195, Sloane Street, LONDON 
: SLOANE 38-73 en livres 


NTINE, Editorial Victor LERU, 
NY Venta Calle CANGALLO 2233, 
VAE ES __en pesos 


LUXEMBOURG, H. VAN 
rue Brialmont, BRUXELLES. 
99 fr. belges 


fr. belges 


SIL, AGENCIA FRANCESA DE ASSINATU- 
91, av. Almirante Barrosso 4° nd. RIO-DE 
EIRO. Filiale : 131, rua Marconi, 5° Andar 
/ AS 501- -507 SAO-PAULO en cruzeiros 


| CANADA, Paul son 3.440, Côte des 
1) | Neiges, MONTRÉAL. Tél.: GLENVIEW 2791 
| en dollars 


M ÉGYPTE, effectuer les versements à l'ordre 
{ du Comptoir National d'Escompte de Paris 
32, rue Abdel Khalek Saroit Pacha, LE CAIRE. 

en livres Égypt. 


MPATS-UNIS, 55 West 42nd Street, 
| NEW YORK 18, N, Y. Wisconsin 7-4699 
en dollars 


_ | HOLLANDE, MEULENHOFF et Cie, 
Beulingstraat, 2 et 4, AMSTERDAM 
en florins 


| ITALIE, dott. CARLO DI PRALORMO, via 
| Lambruschini, 12, TORINO. Tél. : 1290 
À en lires 


l 
1 
4 


| MEXIQUE, effectuer les versements à l'ordre 
de la Banco de Industria y Comercio S. A. 
Edificio Guardiola, 5 de Mayo 1, MEXICO 

en pesos 


PORTUGAL, A BIBLIOFILA, rua Da Misecordia 
102, LISBOA en escudos 


Abonnement 


lan 
(12 numéros) 


3.500 


10 


Prix 
du numéro 


(sauf spéciaux) 


350 


. E. 3,50 


10 


35 P.T. 


5.500 


450 


SUÈDE, NORVÈGE, FINLANDE, Sture 
rue Odengatan, 33, STOCKHOLM. 
IMtél': 31 14 35 en couronnes suédoises 


55 


550 


45 


SUISSE, effectuer les versements à l'ordre de 
l'Union de Banques Suisses 8, rue du Rhône, 
| GENÈVE en fr. suisses 


45 


SYRIE, LIBAN. en livres libanaises 


30 


URUGUAY, Agensia Francesa de Distribucion 
y Suscripciones. Calle Ricon, n° 487-40 Piso 
Montevideo. en pesos 


DIRECTION - RÉDACTION 
| 13, Rue Saint-Georges, PARIS-9°. 
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AUX BRONZES DE STYLE 


AUBIER-CUNY, 74, Fg Saint-Antoine, Bronzes pour meubles anciens, reproductions de 
musée. Did. 36-36. 
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a, , 134, Faubourg Saint-Honoré 
ÉLYSÉES 18-86 © PARIS-VIII 


VANDERMEERSCH 


MAISON FONDÉE EN 1880 


Expert près le Tribunal civil 
et les Douanes françaises 


FAIENCES et 
PORCELAINES 
ANCIENNES 


23, Quai Voltaire 
LITTRÉ 26-64 | PARIS 7° 


DEPUIS 1825 
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FABRIQUE 
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LE LUMINAIRE DE CARACTÈRE ANCIEN 


- 18 Rue Payenne, PARIS-3° - Archives 04-15 


Ancien Hôtel de Châtillon Près Musée Carnavalet 


: 
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LE JEU EST SÉRIEUX 


Il semble que notre jeu « Connaissez- 
vous ? » du dernier numéro a causé à nos 
lecteurs plus d’embarras que les précé- 
dents. L’Impressionnisme avait déjà dé- 
routé les concurrents pourtant nombreux 
(les réponses exactes furent limitées), mais 
l'identification des objets d’art antiques et 
primitifs de notre numéro 6 paraît leur 
avoir donné plus de mal encore. Il s’agis- 
sait de situer le lieu de création de sept 
sculptures ; on voyait de gauche à droite, 
en commençant par le haut : 

— Un masque d’homme. 
Cameroun. 

— Un bas-relief. Italie, art préroman 
de la Campanie (IXe-Xe s., exposé parmi 
les «Trésors d’art du Moyen Age en 
Italie», Petit Palais). 

— Une tête d'homme. Mexique, art 
précolombien (civilisation totomaque, col- 
lections du Musée de l'Homme). 

— Une fibule persane. Louristan 
(IVe-Ve s.). 

— Un fétiche de l’Alaska. 


— Un des animaux décorant les angles 
des tours à Notre-Dame de Paris. 


— Un animal en pierre, Indes. 


Nous tenons à féliciter les lecteurs qui 
nous ont fait parvenir des réponses à ce 
concours et nous récompensons pour leur 
sagacité Mme A. Leclercq, 33, rue de 
Boissy, à Saint-Leu d’Esserent (Oise) et 
Mile D. Pellerin, 15, rue des Dominicains, 
à Nancy (M.-et-M.) qui reçoivent un 
abonnement gratuit à « Connaissance des 


Arts ». 


Afrique, 


LE PROGRAMME 


& PARIS. « Permettez-moi quelques 
suggestions. 1° Des notices bibliogra- 
phiques sur vos principaux articles seraient 
très intéressantes. 29 En mentionnant les 
différentes expositions, ne pourriez-vous 
en même temps en indiquer la durée ? 
3° Certains lecteurs ont demandé la sup- 
pression des renseignements concernant 
les prix; je m’en étonne car il s’agit 
presque toujours de « morceaux de choix » 
dont la valeur est indiscutable. » 


Mlle DE LA BRUYÈRE, 


4, rue Guillaume-Tell, 
Paris (XVIIe) 


m TANANARIVE. « Pour répondre à la 
question posée dans votre revue n° 3, nous 
vous demandons de continuer à indiquer 
les prix de façon précise et les tendances 
du marché. » 
M. Fernand SICARD, 
Tananarive (Madagascar). 


m NICE. «Conservez l'esprit de vos 
premiers numéros : montrer au public les 
qualités des œuvres d’art qui justifient leur 
prix. Mais croyez-vous utile de faire des 
articles sur les expositions ? Bien des 
journaux se livrent à ce genre d’exercice 


et de plus en plus le rythme de notre vie 
nous interdit de nous pencher sur l’opi- 
nion personnelle. Un simple croquis en 
dit plus long qu’un long discours. Ou alors 
indiquez les prix, que l’on sache à quoi 
s’en tenir. En fin de compte, nous le 
voyons chaque jour, tout finit par un prix 
demandé. Plus le public pourra faire la 
différence entre les prix pratiqués et 
apprécier cette différence, mieux les 
artistes pourront se défendre et être 
défendus. » 
Galerie ART 
Palais Maris-Christine, 
20, rue de France, 
Nice (Alpes-Maritimes). 


m SAINT-MALO. « Publierez-vous des 
articles sur les jolis meubles régionaux ou 
sur les instruments de musique, qui sont 
en même temps des éléments décoratifs, 
comme les clavecins, harpes et pianos de la 
seconde moitié du XVIIIe ? » 


M. I. LHOMER, 
5, rue d’Arfeld, 
Saint-Malo (I.-et-V.). 


M AMIENS. « Il n'existe plus hélas de 
belles revues bibliographiques. J'aimerais 
que « Connaissance des Arts » nous entre- 
tienne de temps en temps des beaux livres 
d'autrefois et d’aujourd’hui. » 


M. DE LA ROCHETTE DE ROCHEGONDE, 
66, rue Jules-Lefebure, 
Amiens (Somme). 


m NANTES. « Il est bon à côté de vos 
articles et de vos renseignements con- 
cernant les objets qui passent en vente, 
de donner une place aux expositions, car à 
moins d’être très grand amateur d’art et 
disposant de nombreux loisirs, que de 
choses le collectionneur moyen ou le 
simple curieux ignore-t-il, surtout s’il 
habite en province. » 


M. V. LESCURE, 
32, rue de la Gaudinière, 
Nantes (Loire-Inférieure). 


N.D.L.R. — Le programme de « Connais- 
sance des Arts» est très vaste et nous ne 
laisserons pas dans l'oubli l’art provincial 
L'éventualité d'une rubrique bibliophilique 
est à l’étude. Quant aux expositions, nous 
leur consacrons désormais régulièrement 
quatre pages. 


DE LA PRÉCISION 


m NANTES. « Je fais appel à vous pour 
m'aider à trancher un point de termino- 
logie. Votre article sur le Rouen, dans 
votre numéro 2 parle à plusieurs reprises 
du « marli » d’une assiette. Il semble que 


“ce terme y est employé dans un sens trop 


large. D’après les porcelainiers de Limoges, 
on distingue dans l'assiette classique un 
fond ou « bassin », le bord ou « aile », le 


5 


Faisons connaissance 


marli étant le talus de démarcation entre 
l'aile et le bassin. Quel est le sens exact et 
quelle ést l’étymologie de ce mot ? » 


INTYSRNTE 
5, rue Boileau, 
Nantes (Loire-Inférieure). 


N.D.L.R. — Il faut bien chercher dans 
les ouvrages techniques pour s’apercevoir que 
M. Vié dissèque. très correctement son 
assiette en trois parties. Quant aux anti- 
quaires, collectionneurs, experts et amateurs, 
ils ont pris l'habitude de ne distinguer que 
deux parties principales dans une assiette ; 
le fond et le mari (celui-ci, composé du 
mark technique et de l'aile) ; le bord n’est 
alors que le bourrelet qui termine l'assiette. 


Voici donc les deux descriptions possibles de 
l'assiette reproduite ici. Le technicien dira : 
Assiette à aile lobée bordée d’or et ornée de 
rinceaux en relief, filet peigné au marli, 


bassin décoré d’un paysage. Les autres 
disent : Assiette à bord contourné, décor au 
centre d’un paysage animé, marli orné d’un 
peigné et de rinceaux en relief, filet doré au 
bord. L'usage faisant loi, l’utilisation 
« élargie » du mot marli peut être considérée 
comme correcte et, en tout cas, comprise et 
employée sans ambiguïté par les familiers de 
la céramique ancienne. Étymologie non établie. 


LES BONS SOUHAITS 


M BÉZIERS. « Quant aux reproductions 
en couleurs, je souhaiterais que vous 
puissiez agrémenter votre documentation 
par plusieurs pages en couleurs en dehors 
de la couverture, ce qui mettrait votre 
revue, qui est la nôtre, au même niveau 
que « Réalités », par exemple, quoi qu’en 
pense un de vos lecteurs. » 


M. Alfred SABES, 
Tapissier-Décorateur, 
26, rue de l’Argenterie, 
Béziers (Hérault). 


N.D.L.R. — La question des repro- 
ductions en couleurs est résolue. À partir de 
notre numéro du mois d'octobre, nos lecteurs 
en auront des preuves supplémentaires. 


r æs bilans sont dressés. La saison de la Poe | 


1  Bernet Gallery à New-York a réalisé en 91 
ventes son chiffre record de $ 5.727.759, c’est- 
à-dire deux! milliards de franes. A Londres, 
Christie’s a terminé son année sur un total 
de 1 milliard 350 millions, tandis que Sotheby 
and C° annonce : 1.100.000.000 de francs. 
A Paris, la Chambre des Commissaires-Priseurs 
ne communique pas le produit de ses ventes ; 
cependant, après avoir suivi l’activité de cette 
saison, nous pensons pouvoir l’évaluer à plus 
de trois milliards (trois milliards et demi, 
peut-être). Tous ces chiffres sont en progression 
sur ceux de l’année précédente. Mais en même 
temps, à Londres comme à Paris, tandis que 
les cours se maintiennent sans défaillance, le 
commerce des antiquaires connaît une certaine 
régression. Ce phénomène est sensible dans 
presque tous les pays : il résulte d’une évolution 
de la clientèle. En effet, il y a près de cinquante 
ans maintenant que les questions de déco- 
ration se propagent dans le grand public 
(expositions, revues d’art) amenant sans cesse 
une extension de la clientèle. Les ventes 
publiques ont bénéficié de cette situation 
autant que les antiquaires, mais en fait se sont 
trouvé favorisées car le goût de la découverte 
s’est développé en même temps. Le succès du 
Marché aux Puces est une preuve de ce besoin 
actuel des acheteurs de participer personnelle- 
ment à la chasse aux antiquités alors qu’au- 
trefois le marchand seul pouvait s’en honorer. 
Le gros acheteur également assiste aux ventes, 
pousse lui-même ou confie ses ordres au 
commissaire-priseur ou à l’expert. Pour l’ama- 
teur, la vente publique présente deux attraits : 
un'catalogue décrivant les objets, avec leurs 
époques ; un expert lui donnant les rensei- 
gnements supplémentaires (estimation, ga- 
rantie) ; elle offre un inconvénient : le rythme 
de la vente (un lot adjugé par minute) qui 
donne l’avantage à l’acheteur exercé, le 
marchand. Celui-ci semble done devoir être 
favorisé; mais tandis que le particulier fait des 
achats isolés, prémédités, le marchand doit 
être capable d’effectuer tous achats opportuns 
avec cette réserve toutefois: ne pas dépasser le 
prix qui lui permettra la revente. Les chances 
peuvent done s’équilibrer. C’est le cas des 
bonnes ventes, d’un niveau déjà élevé dans 
lesquelles marchands et particuliers se trouvent 
en proportions égales. Dans une vente ordi- 
naire, le publie se compose de 75 % de 
marchands contre 25 % de particuliers ; dans 
les grosses ventes, la présence des marchands 
tombe à 20 %,. Mais quelle que soit la vente, 
la présence des marchands est indispensable, 
car eux seuls peuvent assurer le soutien de la 
marchandise jusqu’au niveau de la « valeur 
marchande ». L’apparition des particuliers 
dans les bonnes ventes ne leur déplaît pas car 
les prix finissent par être soutenus sans qu’ils 
soient obligés de tout « avaler » (ce qui serait 
financièrement impossible) ; enfin, les ventes 
importantes, avec concurrence entre grands 
collectionneurs leur montrent jusqu’où peuvent 
aller les possibilités de la clientèle (ce qu’ils ne 
pourraient mesurer autrement). Au-delà des 
prix de chaque pièce, qui sont tous des cas 
particuliers, se dessinent finalement les ten- 
dances, mode ou déclin d’un objet d’art. 
Nous verrons la prochaine fois comment s’éta- 
blissent les prix de vente des marchands par 
rapport aux ventes publiques et quels avantages 
offrent les antiquaires à leur clientèle. FE. S 

LA L 


H Le Musée de Limoges vient d’être entiè- 
rement réorganisé. Il était fermé depuis 1939. 
On y voit non seulement les riches collections 
d’émaux de Léonard Limosin et Jean Pénicaud, 
mais encore les ensembles d’art céramique qui 
en font un des musées les plus complets du 
monde. A côté des porcelaines françaises, 
anglaises et allemandes (comparés à des beaux 
specimens d’Extrême-Orient) figurent des 
faïences grecques, algériennes et marocaines, et 
une réunion unique de grès modernes. 


MH Le metteur en scène am‘ricain Huston 
tourne actuellement, à Paris, un film sur la vie 
de Toulouse-Lautrec. C’est José Ferrer qui 
tient le rôle du peintre qui célébra avec tant 
de verve les Yvette Guilbert, Marcelle Lender et 
autres artistes de Montmartre. Maïs chaque 
fois que la camera prend Lautrec en train 
de dessiner ou de peindre, c’est la main de 
Vertès qui est filmée. Vertès, parmi quelques 
souvenirs qu'il vient de publier sous le 
titre d’ « Amandes Vertes », raconte comment, 
en Hongrie, il a commencé à « gagner son 
bifteck » en dessinant des « à la manière » 
de Toulouse-Lautrec. 


M La peinture moderne, valeur de place- 
ment. Nous avons reproduit dans une de 
nos pages de tableaux un Soutine vendu 
2.300.000 francs. L’année dernière, exactement 
à la même époque, un Soutine de même 
manière s’était vendu 1.220.000 francs. Ces 
comparaisons de prix sont également intéres- 
santes quand on voit passer le même.tableau 
à quelques années de différence. C’est ainsi 
qu’un album de caricatures de Puvis de Cha- 
vannes, payé 35.000 francs à la vente du Duc 
de Trévise en 1947, est monté à 90.000 francs, 
au cours d’une récente vente de tableaux 
modernes. On y vit aussi un petit dessin de 
Delacroix, « Lionne », vendu 54.000 francs 
(contre 42.000 lors de la vente Van Gelder, 
très soutenue, en 1950) et un dessin de Seurat 
de l’ancienne collection Fénéon, « L’enfant à 
l’écharpe » mesurant 17 X 11 em., vendu 
103.000 francs ; il avait fait 53.000 francs 
en 1947. 


M À Besançon, pour son actuelle exposition 
Courbet. le Musée des Beaux-Arts a dû alerter 
le monde entier. Il s’agissait de réunir à 
nouveau les tableaux de l’exposition de 1850. 
Aujourd’hui, ils sont disséminés dans les 
Musées de province et de l'étranger, au 
Louvre, au Petit Palais et chez quelques 
grands collectionneurs de Londres, de Suisse 
et d'Allemagne, 1850 était l’époque de l’« Enter- 
rement à Ornans », des « Paysans de Flagey 
revenant de la foire » et des « Casseurs de 
pierres ». Trivial, commun, horrible, ignoble, 
grossier, impie, peintre d’enseignes..., toutes 
ces épithètes étaient monnaie courante dans 
les journaux de l’époque. 


m Nous avons annoncé que l'exposition 
Monticelli, prévue pour prendre place à 
l’Orangerie à la suite des Natures Mortes 
serait reportée. Elle n’aura pas lieu cette 
année. Il faudra attendre mai et juin 1953 
pour la voir. Sous son titre exact de « Monticelli 
et le baroque provençal» seront abrités non 
seulement une cinquantaine de toiles du maître 
marseillais, mais encore des Cézanne et des 
Daumier, des Van Gogh et des Soutine. « Ce 
sera un aspect défini et surtout élargi de la 
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4 ce pays qui. 

il n’y a pas de etat d’antiqu 
Italie. « Adressez-vous à la 
commerce ss vous ss. 


commerce sn. 4 communiquer la liste ‘des 
antiquaires déclarés : en tout, six adresses. 
ne voit évidemment pas comment pourr e. 
constituer un syndicat dans ces conditions. 


m Denys Sutton dans le « Daily Telegraph ». = 


a fait le point des grandes collections dis- 
persées au cours de la dernière saison. Le 
plus grand succès international a été la 
collection Gabriel Cognacq (actuellement plus 
de 450 millions avec les quatre premières 
ventes) puis se classent les bijoux de Sylvia 


Wilks, la fille du financier Ketty Green, à 


New-York (135 millions) ; les tableaux de la 
collection Camille Groult, à Paris (100 millions); 
la deuxième partie de la collection Schloss, à 
Paris (87 millions) ; les objets d’art de la 
collection Hearst, à New-York (61 millions). 
A Londres, la seule collection privée, passée 
en vente, composée des meubles de M. F. 
Skall a réalisé près de 25 millions. S’il y a eu 
beaucoup moins de collections dispersées à 
Londres que les années précédentes, par 
contre les cours et l’activité se sont maintenus 
de façon très stable. Parmi les objets qui ont 
attiré de façon particulière les acheteurs, se 
trouvent les porcelaines de Bow et de Chelsea, 
ainsi que les presse-papiers de cristal. Les 
prix sont en hausse dans ces secteurs ee les 
antiquaires d’outre-Manche. 


Vous pourrez voir : 


à Paris, 
pendant les mois de À 
SEPTEMBRE et OCTOBRE : 


A LA BIBLIOTHÈQUE NA- 
TIONALE, Les dessins de Victor 
Hugo (jusqu’au 31 Octobre). 


AUX ARCHIVES DE FRANCE 
(Palais de Soubise), Documents 
historiques sur la Révolution. 


AU MUSÉE de l'ORANGERIE, 
La Nature morte à travers les âges 
(jusqu’au 31 Septembre). 

AU MUSÉE CERNUSCHI, 
Documents sur l’art bouddhique, 
chinois et japonais du V® au 
VIITE siècle. 

AU MUSÉE d’ART MODERNE, 
Georges Rouault (jusqu’au 25 
Octobre). 

AU MUSÉE de l’ILE-DE- 
FRANCE (Château de Sceaux), 
Traditions Populaires des en- 
virons de Paris. \ 

AU MUSÉE DE SÈVRES, 


Porcelaines de Saxe (jusqu’au 
31 Septembre). 


à Limoges, 
AU MUSÉE MUNICIPAL, 


Berthe Morisot et Renoir (jus- 
qu’au 10 Octobre). 


à Besançon, 


A L'OCCASION DU FES- 
TIV AL, la montre à travers les 
âges (à partir du 6 Septembre). 


‘ re o 
LES STATUES ÉQUESTRES, d'influence florentine, ont illustré les places royales € Or LE 
dès le règne de Louis XIV. Chaque grande ville avait au moins une effigie du 
souverain régnant ou d’une personne célèbre. Beaucoup de ces œuvres ont disparu 
au cours des siècles. Ils en restent cependant quelques-unes et nous proposons aujourd’hui 3 
à nos lecteurs d'identifier les villes où se trouvent les statues équestres ci-dessous. 
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| « La Biennale de Venise est l'expression actuelle la 
EN j \ . 
plus exacte de la vitalité de l’art contemporain. » 


M. Raymond Cogniat a débuté en 1920 dans le journalisme. Ses premiers reportages 4 2 ÿ dt 


dans « Comædia » étaient consacrés au théâtre d'avant-garde ; dès lors il s’intéressa RE: > 20 
aux rapports des peintres et du théâtre. Président des « Professionnels de la Presse . 
Artistique », M. Cogniat, outre sa collaboration aux grandes revues d’art, a publié des 


ouvrages sur Gauguin, Cézanne, Dufy, Rouault, Soutine, etc. Depuis 1943 il exerce 
la fonction d’Inspecteur principal des Beaux-Arts ; pour la troisième fois consécutive L 
il a été chargé cette année d’organiser la section française de la Biennale de Venise. 27 1 


D. — Par qui sont nommés les Commissaires Nationaux de la 
Biennale de Venise? 


R. — Chaque pays est chargé de désigner son Commissaire 
général et chacun opère selon ses habitudes. En France la nomi- 
nation de ce poste est décidée par le service des Relations culturelles 
du Ministère des Affaires Étrangères, en accord avec l’« Action 
artistique ». 


D. — La participation à la Biennale de Venise exige-t-elle un 
financement de la part de chaque nation? 


R. — Les dépenses sont celles du regroupement des œuvres, de 
leur expédition, de leur assurance ainsi que les frais d'exposition 
et d’accrochage ; à l’heure actuelle cela représente un budget 
assez élévé. 


D. — Par qui sont prises en charge ces dépenses ? 


R. — Par l'État. La section française est organisée sous le 
patronage du gouvernement français avec la coopération de 
l'Association Française d’Action Artistique ; cette association à 
statuts privés a été créée avant la guerre justement pour faciliter 
les expositions d’art français à l’étranger. Ses fonds proviennent 
de subventions allouées par le ministère des Affaires Étrangères. 


D. — Le ministère des Beaux-Arts ne participe-t-1l pas à la 
représentation de la France à la Biennale de Venise? 


R. — Non; en principe c’est le ministère des Affaires Étran- 
gères qui y prend part. Mais la direction des Arts et des Lettres 
n’en est pas totalement exclue puisqu'elle est représentée dans 
le Comité de l’Action Artistique. 


D. — Quels sont les pouvoirs du Commissaire général? 


R. — Le commissaire général a toute liberté pour mener à bien 
la participation de son pays dans le pavillon qui lui est réservé 
à Venise. Le programme et le choix des œuvres sont arrêtés par 
lui en accord avec le Comité d’Action Artistique et la Direction 
générale des Relations Culturelles ; il a toute la responsabilité 
du choix des œuvres et de la présentation dans le pavillon. 


D. — Le commissaire général est-il totalement indépendant de la 
Direction de la Biennale. 


R. — Absolument indépendant. On peut comparer l’organi- 
sation de la Biennale de Venise en quelque sorte à la Cité Univer- 
sitaire. Autour du pavillon central chaque nation est représentée 
par un pavillon séparé qui a été construit par ses propres moyens 
et dont l'entretien est à la charge de chaque pays. Seul le pavillon 
français a été offert par le gouvernement italien. Ce geste spontané 
donne une fois de plus la preuve des liens amicaux qui ont toujours 
uni l’Italie et la France dans le domaine artistique. Le député 


ea 


Giovanni Ponti, actuel Président de la Biennale et son secrétaire 


général M. Rudolfo Palluchini sont deux admirateurs de l'art 
français et deux grands amis de notre pays. 


D. — Tous les pays sont-ils représentés à la Biennale? 


{ 

R. — Presque tous les pays sont en effet représentés même 
s’ils ne possèdent pas leur propre pavillon. Le pavillon suisse qui 
vient juste d’être achevé (suivant une technique intéressante 
d’ailleurs) et le pavillon d’Israël ont été inaugurés cette année. 
Dautre part, le Brésil met également cette année son pavillon en 
construction. Les autres pays qui ne sont pas représentés sépa- 
rément sont groupés dans le Palais central. 


D. — Quelle est la politique de la Biennale ? 


R.— Depuis quelques années, la Biennale de Venise a intensifié 
sa mission de documentation grâce à d’importantes rétros- 
pectives, cela tout en conservant son rôle d’actualité. 


D. — Quelle est votre politique personnelle pour la participation 
de la France? 


R. — J'essaie de traduire le plus fidèlement possible l’état 
d’esprit actuel de l’école française. Cela présente certaines difñ- 
cultés étant donné les courants différents, contradictoires même, 
qui s’y manifestent. En 1948, j'avais réuni le plus grand nombre 
d’exposants représenté chacun par une toile, mais par la suite 
il s’est révélé préférable de faire appel à un nombre restreint 
d’artistes. Cette formule permet à chacun d’être jugé plus équita- 
blement. 


D. — Quelle est la tendance majeure de l’École contemporaine ? 


R. — Il y a une grande curiosité chez les artistes italiens pour 
l’art abstrait mais une certaine réticence de la part du public. 
Le mouvement d’art abstrait a une durée de bientôt 50 ans 
d’existence et il est tout à fait normal que l’on constate une rupture 
chez certains jeunes. Cette nouvelle force qui se développe chez 
ceux-ci est un retour vers le réalisme. 


D. — Avez-vous représenté cette tendance? 


R. — Personnellement je pense que ce mouvement est inévitable 
et que l’exposition de la Biennale doit laisser une place à ce 
mouvement naissant. Il est bon que la France soit la première à 
montrer cette tendance dans une manifestation internationale. 
Un des grands reproches que l’on nous adresse est de nous 
reposer sur des peintres âgés. Il faut aller. de l’avant et ne pas. 
laisser dire que les grands peintres français ont 7o ans ; c’est 
d’ailleurs faux. | 2e ; 


D. — Le pavillon français à Venise vous permet-il de résumer 
équitablement ces tendances ? 
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et Fernand Léger. Ens 
ure actuelle que j’ai représentés d’une 
les artistes de cinquante ans et d’autre part 
s artistes. L’accrochage avait été réalisé de 
ans deux salles différentes ces deux générations 
fois l’accrochage terminé, mon adjoint Jacques 
entraîna à tenter une expérience nouvelle : grouper les 
: tendance quel que soit leur âge. La réaction du public 
. Dans une salle se trouvaient réunis : Aizpiri, 
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vo] zaine, Buffet, Chastel, Dewasne, Hartung, Lagrange 
Soulages. Les sculpteurs Bourdelle, Lipchitz, Germaine Richier 
nt exposés dans les diverses salles et dans le jardin. Enfin 
1e salle séparée furent groupés quatre graveurs : Goerg, 
emin, Viellard et Villon. 


“ 


D. — À la prochaine manifestation conserverez-vous le même 


% _ ÆR. — Rien ne me permet de penser que je serai désigné la 
._ prochaine fois, mais quel que soit le titulaire de ce poste, je crois 

- que dans une manifestation de cet ordre il est toujours imprudent 

À de se répéter. 

… D. — Comment réunissez-vous les œuvres de la Biennale de 
Venise? 

R. — Les œuvres envoyées à la Biennale de Venise sont choisies 
parmi les œuvres que l’artiste juge dignes de l'exposition avec 
l'approbation bien entendu du commissaire général ; en principe 
les artistes ne préparent pas de toile spécialement pour la Biennale. 


D. — Vous nous parlez d'exposition d’actualité et de grandes 
vedettes, mais au-dessus de ce souci l’espoir de remporter un des grands 
_ prix n'est-il pas le principal but de la participation ? 


R. — Bien sûr, chaque nation part avec l’espoir de remporter 
un prix. 


D. — Ces prix sont-ils des prix de consécration ou des prix de 
découverte ? 


R. — En fait c’est toujours un prix de consécration. La richesse 
et la variété de l’art français multiplient nos chances et permettent 
de présenter plusieurs artistes susceptibles de figurer parmi les 
lauréats. Ce prix de consécration récompense toujours un artiste 
vivant. On peut citer le cas malheureux de la Belgique qui, il y a 
2 ans, préparait avec le plus grand espoir une salle James Ensor ; 
le prix n’a pu lui être donné parce que l’artiste est mort trois mois 
avant l’inauguration de la Biennale. Cette année encore, les Belges 
ont joué de malchance avec Permeke disparu à quelques semaines 
de lexposition. 


D. — Par qui sont décernés les prix de la Biennale? 


R. — Les prix sont décernés par le jury de la Biennale composé 
de tous les commissaires généraux, du Président de la Biennale, 
de M. Palluchini et d’un artiste italien désigné par les Italiens. 
Cette année nous étions vingt et un. Ce jury se réunit deux jours 
avant l'ouverture de façon que la liste des lauréats puisse être 
proclamée le jour de l’inauguration. 


. 


D. — Comment les lauréats sont-ils élus ? 


R. — Pour que le prix soit attribué il faut que la majorité absolue 
soit atteinte. En principe le premier tour ne donne aucun résultat 
positif et c’est au deuxième tour que se dessinent les chances 
de chacun. Quand le deuxième tour n’a pas donné le nombre 
de voix suffisantes un troisième vote a lieu. À ce troisième tour 
la majorité relative suffit pour désigner les lauréats. Tous les 
membres du jury sont obligés de voter, mais les bulletins blancs 
sont admis. 


_Desnoyer, Rebeyrolle, Minaux ; dans l’autre salle on 


étrangers deviennent des prix internationaux lors de la prochaine 
Biennale, car cette année, par exemple, le sculpteur Marino Marini, 
qui a remporté le prix de sculpture italien aurait sans doute 
mérité un prix international. Dans un cas analogue désormais un 
prix international pourra donc être accordé à un peintre italien, le 
prix correspondant italien étant alors attribué à un artiste étranger. 


D. — Ne serait-il pas préférable que les prix soient des prix de 
découverte ? | 


R. — Il serait souhaitable que l’on puisse prévoir un prix de 
découverte, ce qui correspondrait bien à la politique d’actualité 
dont nous avons parlé tout à l'heure. C’est un fait, par ailleurs, que 
les lauréats de la Biennale de Venise sont à l’abri du besoin ; ces 
grands prix sont chacun de 1 million de lires pour les peintres 
et sculpteurs et de 200.000 lires pour les graveurs. Cette année, 
Raoul Dufy a eu un geste sympathique. Sur la bourse qu’il a 
obtenue il se propose de faire un échange artistique entre la France 
et l'Italie qui sera bénéficiable à deux jeunes artistes ; il accorde 
à un jeune peintre français une somme lui permettant de rester 
un mois à Venise et une somme correspondante à un Italien pour 
pour qu'ils puissent venir travailler un mois à Paris. 


D. — Quel est le bénéfice moral de la Biennale ? 


R. — Vous faites bien de parler de bénéfice moral, car en fait 
il n’y a pas de bénéfice financier. Ce n’est pas la vente de quelques 
tableaux qui assure le succès de la Biennale. Le Musée de Venise 
bénéficie de cette manifestation dans la mesure où elle reçoit, 
selon la coutume, une œuvre de chaque lauréat. 


D. — Vous avez comparé tout à l'heure la Biennale de Venise à 
une cité universitaire. Ne pourrait-on pas la concevoir plutôt sous la 
même forme que les Olympiades, c’est-à-dire en expositions de 
rencontres internationales qui aurait lieu tous les deux ans dans des 
capitales différentes ? 


R. — Le règlement de la Biennale de Venise n’est évidemment 
pas fait pour prévoir des expositions « circulantes ». Il est sûrement 
regrettable que de grandes confrontations de cette envergure 
n'aient pas lieu dans diverses capitales. Cependant le Brésil a pris 
l'initiative d’une Biennale de peinture qui a lieu en alternance 
avec celle de Venise. C’est M. Jean Cassou qui était le commissaire 
général de cette exposition. Il faut regretter que Paris n’ait pu 
encore organiser une manifestation de cette importance, sur un 
plan différent bien entendu. 


D. — La Biennale de Venise permet-elle de faire le point exact 
de la peinture internationale ? 


R. — Le principe de la Biennale tend à montrer les meilleurs 
éléments de chaque école nationale. Les visiteurs pourraient, 
à mon avis, se faire un jugement plus vivant, plus réel de la 
peinture contemporaine si justement chaque pays consentait à 
joindre aux vedettes les jeunes artistes de la génération de 30 ans 
qui sont la force vive de chaque école. 


D. — Sur le plan international, la Biennale fait-elle ressortir 
une tendance générale ? 


R. — Pas du tout pour le moment. Il y a cependant une orien- 
tation vers l’art abstrait avec aussi des souvenirs de l’expression- 
nisme. Il est difficile de dire qu’il y ait une tendance internationale. 
Cependant l’art abstrait qui choquait le public il y a quelques 
années est maintenant admis. Le renouvellement de l’art n’est plus 
dans le scandale, mais dans un retour à un certain classicisme 
qui saura utiliser les apports des dernières années. 


En s'inspirant de façon originale des grandes 
du XVIII‘, ces porcelaines 


manufactures 


populaires ont réussi à devenir les pièces Te 
les plus décoratives de l’époque romantique. 


OL de décoration facile et gaie, telles sont les porce- 
laines de Jacob Petit qui marquent une étape charmante de 
l’art céramique du XIX® siècle. Ce grand siècle qui vit le 
développement de l’industrialisation ne fut pas particulièrement 
heureux pour la porcelaine, pourtant de plus en plus répandue 
et appréciée. Et c’est presque un miracle que parmi toutes les 
manufactures, alors empêtrées dans le pastiche ou le mauvais 
goût, un nom se soit détaché et soit arrivé à scintiller dans le 
firmament des collectionneurs. Jacob Petit n’est pas une étoile 
de première grandeur ; cependant en ouvrant les catalogues 
de vente des dernières grandes collections, comme celles de 
Kuss et Haas, on y voit quelques beaux spécimens voisinant 
avec des Nevers, des Rouen et des Marseille des meilleures 
périodes. C’est que le Jacob Petit a des qualités de matière, de 
décor et de formes, toutes trois très brillantes et marquées 
par une personnalité féconde qui lui ont valu de conserver ses 
valeurs éminemment décoratives. 


Cet effet décoratif, Jacob Petit l’a toujours recherché. 
L'’intention est nettement confirmée par le fait que, pour la 


première fois, une importante fabrique de porcelaine ne produit : 


aucun service de table. Assiettes, soupières, plats et saucières 
ne se trouvent pas ; les seuls services sont ceux à thé et 
à café. | 

A part cela, la production toute entière est consacrée aux 
pièces d’ornements : aux vases, aux statuettes et àux flacons, 
aux jardinières, aux veilleuses, aux pendules. 
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Les vicissitudes des ateliers dirigés par Jacob Petit sont assez 
mal connues. L’artiste est né en 1796. Sa formation artistique 
est assez bonne puisqu’on le compte parmi les élèves de Gros, 
l’un des peintres les plus en vue de l’époque. II fait de longs 
voyages en Europe, puis rentre en France et fait un séjour à 
Sèvres avant d'installer un petit atelier à Belleville. On est alors 
en 1830, Jacob Petit a 34 ans. Il achète vers la même époque, en 
association avec son frère Mardochée, une petite fabrique à 
Fontainebleau de création assez récente. Les deux ateliers 
travaillent de front jusqu’en 1862, date à laquelle l’usine de 
Fontainebleau (d’ailleurs transférée entre temps à Avon) est 
cédée à l’employé Jacquemin. La cession est très large puisque 
Jacquemin conserve les modèles, les moules et l’autorisation 


d’utiliser la marque du maître : le « J.P. » bien connu, en bleu 


Vases, jardinières, statuettes, flacons, tous objets exclusivement décoratifs 
et de fantaisie, ont été préférés par Jacob Petit qui n’a, par contre, produit ni 
services de table, ni pièces utilitaires. À droite, dans un ensemble de la collection 
du Baron de Reuter, il faut noter le vase de tradition Empire avec ses guirlandes 
en relief et les cygnes en dorures; les flacons-statuettes d’Orientaux à la belle 
pâte blanche rehaussée de filets d’or et dont, seuls, le visage et les mains sont 


: 


colorés ; la statuette de femme ‘assise près d’un tonneau, fidèlement copiée 


du Saxe ; les petits vases dont les socles rectangulaires portent le fond vert 
rehaussé d’or bien connu ; les cornes d’abondance dont la ligne classique est 
alourdie et surchargée d’ornements ; les boîtes entièrement recouvertes de 


minuscules fleurs en relief, autre imitation textuelle des porcelaines de Saxe. . 


A droite, un encrier du Musée 
des Arts Décoratifs montre 
comment certains éléments de 
la ligne classique sont à peu 
près intégralement conservés : 
c’est la grande courbe régulière 
qui délimite le récipient et la 
position symétrique des godeis. 
Cette sagesse relative est com- 
pensée par l’exubérance carac- 
téristique de la base. Ce procédé 
est très fréquent chez Jacob Petit. 


La formation clas- 
sique de Jacob Petit, 
ancien élève de Gros, 
est encore sensible dans 
la pendule borne (à 
gauche) de la collection 
Le Tallec. Forme assez 
pure et décor d’Amours 
symbolisant les Saisons, 
goût très XVIIIe siècle. 


Le curieux flacon du Musée de Sèvres avec son énorme couvercle en forme 
de couronne impériale semble inspiré par le goût un peu voyant des porcelaines 
russes. L’opulence de cette pièce remarquable et rare est rehaussée encore par 
les rangées de rubis, turquoises et autres cabochons de pierres précieuses simulées. 


Les formes des services à thé sont tout à fait caractéristiques. La rocaille est 
partout : dans les profils des pièces comme dans les contours des réserves. 
Remarquer le bord supérieur du sucrier, son pied, ses anses et jusqu’au bouton. 
Présenté sur un grand guéridon, ce service complet est extrêmement gai et déco- 
ratif. Valeur : environ 60.000 francs. Avec fond de couleur, près du double. 


Ci-dessous, Coupe conservée au 
Musée des Aris Décoratifs. Motifs 
du plateau : rinceaux et groupes 
de fruits en relief, médaillons 
à fond turquoise avec oiseau ou 
fleurettes encadrés de sphynx 
et de têtes en relief, rocailles 
dorées. [ls forment un décor d’une 
complexité invraisemblable qui 
contraste avec le classicisme de 
la forme, ici encore empruntée 
directement à l’époque précédente. 


Vase à fond violet et d’une facture très soignée 
du Musée des Arts Décoratifs. On voit comment 
la ligne du « vase Empire » est disloquée : panse 
incurvée, col tuyauté, pied en coquillage relevé 
à quatre pointes, anses d’une agréable fantaisie. 


A droite, Flacon carré, à la forme originale, dont 
les pieds sont faits de chimères bien sculptées qui 
enrichissent par ailleurs la base où leur dorure 
se détache sur le fond noir. A noter l’aspect 
oriental du bouchon. Valeur : 30.000 francs environ. 


Ci-dessous : Aiguière du Musée de Sèvres, aux 
lignes capricieuses et à l’abondante décoration des 
fleurs en relief. Par contre, le col et l’anse sont très 
sobres, réminiscence d’un modèle antique. Le 
mélange, ne manque pas d’un certain agrément. 


Robinson Crusoé nous est montré, non sans quelque 
naïveté, vêtu de peaux de bêtes, armé de son fusil- 
parapluie et découvrant avec une stupeur évidente 
la trace d’un pied humain sur le sol de l’île qu’il 
croyait déserte (appartient à la collection Recher). 


Les audaces et les fantaisies chères à Jacob Petit 
se combinent aisément avec la silhouette longue 
et légère des chandeliers. Ici, elles s’accommodent 
bien des couleurs vives, des dorures, des rocailles 
qui accroissent leur aspect un peu précieux et fragile. 


L’attitude du magot, la décoration florale de la 
robe dans le goût « coréen », tout ici est copié 
très exactement sur une statuette de pâte tendre de 
Chantilly bien connue. Un modèle moins richement 
décoré s’est vendu récemment 17.500 francs. 


| personnages ont été presque en copiés de trois 
grandes manufactures du XVIIIe siècle : Niderwiller, Sèvres et 
Chantilly. Mais c’est surtout de la production de Saxe que 
Jacob Petit s’est inspiré avec complaisance : sa prédilection 
s’est portée surtout sur les modèles les moins simples, comme 
par exemple sur ces « boules-de-neige » entièrement recouvertes 
de minuscules fleurettes en relief. 


Le goût de ces productions était à l’image de la clientèle. A 
la noblesse cultivée a succédé, comme acheteurs, toute une 
classe de petite bourgeoisie nouvellement enrichie mais peu 
habituée aux œuvres d’art. Les désirs de cette clientèle vont 
tout naturellement aux pièces « à effet ». Aussi ce sont les 
productions les plus fastueuses du passé qui sont prises comme 
modèles, et ceci avec plus d’avidité que de discernement. C’est 
ainsi que certains vases de Sèvres de l’époque Louis XV, aux 
formes tourmentées, aux fonds de couleurs vivement opposées, 
aux ors éclatants, seront des précédents éblouissants pour 
Jacob Petit. Ces pièces de grand apparat étaient destinées aux 
demeures princières ; leurs formes les plus audacieuses étaient 
étudiées par des sculpteurs de grand talent et exécutées avec 
un soin minutieux ; les dorures enfin étaient de l’or véritable, 
posé en feuilles, luxe ruineux mais authentique. Jacob Petit 
oubliera que ces vases, d’une richesse presque outrancière, 
étaient exceptionnels. C’est pourquoi les modèles qu’il en 
tire ont quelque chose d’insolite, avec leur apparence trop 
fastueuse dans un intérieur bourgeois. La notion de « faux luxe » 
est évidente : les formes sont fantaisistes parfois jusqu’à la 
lourdeur, les rinceaux aux contours indécis sont épais. Quant à 
la dorure, elle est surabondante. On ajoute à ces débordements 
de gros bourrelets dorés ; comme il est impossible de faire une 
dépense aussi considérable d’or véritable, les bourrelets sont 
faits en une sorte de boue jaunâtre sur laquelle est déposée une 
mince pellicule d’or en poudre. Beaucoup moins d’or véritable 
donc, mais beaucoup plus de dorures apparentes. 


Un charme incontestable sauve cependant les porcelaines 
de Jacob Petit. C’est une sorte de simplicité dans l’inspiration, 
une naïveté plaisante, proche parente de l’imagerie populaire. 
Cela est visible surtout sur les figurines : Chinois et Turcs ont 
l’air débonnaire des gravures qui illustrent les livres de l’époque; 
les chevaliers moyenâgeux sont bariolés comme images 
d’Epinal : ils. ont la pose avantageuse et le regard absent. 
Grands succès littéraires et modes passagères influencent 
certaines périodes : on voit alors des Robinson Crusoë, des 
pièces en forme de cathédrales. Cette fraîcheur peut faire 
sourire ; elle est pourtant un aspect valable de l’art. Ce qui la 
rend particulièrement savoureuse dans les porcelaines de Jacob 
Petit, c’est de sembler si inconsciente, et surtout d'accompagner 
une technique luxueuse d’apparence. 


Cette technique est chatoyante. La qualité de la porcelaine: 


même est évidente. La pâte bien blanche est agréable à l’œil, 
l'émail très brillant. Certains flacons en forme de statuette 
d’Orientaux assis et coiffés d’un turban (on en voit un exemplaire 
sur notre planche en couleurs) sur lesquels seuls le visage et les 
mains sont colorés et dont le blanc se relève juste de quelques 
filets d’or discrets mettent en valeur cette belle matière et l’on 


produites en se ne quantité. 


Le prix d’une pièce signée Jacob Petit est en fai 
de son abondante décoration. L'autre critère est son poque. 
La période Charles X a connu les modèles les plus s | 
tant par leurs lignes que par leurs couleurs. Il y a selque: 
mois on à vu une pendule datant de cette époque vend 
près de 60.000 francs. Plus récemment une paire de vases { 
col et anses ajourés, ornés de fleurs en relief, a été pouss: 
44.000 francs. Elle était intacte, ce qui évidemment lui 
conservait sa valeur; car il s’agit de bien prendre garde à. 
tous les petits accidents qui peuvent priver un Jacob Pe Fi 
d’un détail pour lui indispensable : une fleurette en relief, 
un rinceau ouvragé ou l’accessoire d’un personnage. On peut 
trouver des tasses aux alentours de 4 à 5.000 francs, des. 
statuettes Saxe entre. 10 et 25.000 francs. Un beau service à 
thé ou à café peut valoir une cinquantaine de mille francs. : 
Sa valeur se trouvera doublée s’il est à “fond de couleur ”, 
ce qui dans tous les cas lui assure une plus-value pes TO 


La décoration de ses pièces fait appel à une palette abondante . 
et vraiment originale où jouent le rose pâle, le vert tendre, le 
noir, le mauve et, évidemment, l’or. Au risque d’être accusé de « 
bariolage, Jacob Petit a décoré avec une sorte de verve, une. 
fougue presque barbare qui n’est pas sans agrément. S'il a 
peut-être abusé des « fonds de couleurs » et spécialement du 
« fond vert », c’est bien à cause de la valeur décorative de cette 
palette si franche, si réussie. Comment résister à l’utilisation 
constante de tant de notes de couleur ? Elles ont au moins un 
mérite : celui de rompre définitivement avec un conformisme 
un peu étroit, réaction probable contre l’ordonnance trop 
rigoureuse du Premier Empire. 


. 


Pourtant les formes de nombreuses pièces, surtout celles 
du début (mais on est en 1830) s’inspirent de l’Empire. Un 
Empire revu et corrigé, dont la rigueur est brisée autant par 
les lignes que par le décor. Ainsi les cornes d’abondance dressées 
sur un socle s’accommodent de fioritures ; la ligne si classique 
du « vase Empire » se complique, s’enfle et cambre ; les anses 
prennent des allures très fantaisie. Empruntant de tous côtés, 
Jacob Petit a dans un certain sens continué les traditions. En 
les déformant, il en a créé de nouvelles, donnant le ton à une 
production concurrente assez notable. A tel point, qu’à partir 
de 1850, il devient assez difficile de distinguer à première vue 
le véritable Jacob Petit. Cette tendance à la déformation des 
lignes classiques a été toujours en progressant. Aussi, si les 
formes du début ont un bon fond d'éducation classique et 


“conservent souvent la distinction de l’époque de la Restau- 


ration, par la suite, elles vont rechercher les complications 
et sombrer dans l’exubérance qui accompagnera la médiocrité 
des dernières années. 

FIN 


Le souci strictement décoratif et le plaisir de manier une riche palette en 
opposant franchement les tons, en utilisant fréquemment les fonds de couleur 
caractérisent la production de Jacob Petit avec son goût pour les formes excessives. 
Parmi quelques pièces de la collection du Baron de Reuter, une statuette de baigneuse 
encore très proche des biscuits de Sèvres, deux grandes statuettes, nouvelle 
version des personnages galants du XVIIIe, deux flacons orientaux du même 
modèle que ceux déjà reproduits mais coloriés, turqueries qui font sourire par 
leur naïveté, un vase au fond bleu caractéristique et très lumineux. Les formes de 
ce vase ef de l’autre, sur fond blanc, montrent l’évolution vers le style NapoléonIll. 


Cours des objets de collection 


Deux canards mandarins formant pendants en cristal de roche du XVIIIe siècle {largeur : 10 cm.) et, au centre, 
un ornement en jade céladonné du XVIIIË siècle représentant un canard et son petit, nageant, une tige fleurie 
dans le bec (largeur : 12 cm.), trois objets de la collection Gabriel Cognacq qui ont été proposés aux enchères, 
le 13 juin, à l'Hôtel Drouot. Pour les deux canards on a offert 78.800 francs, et pour le jade 51.000 francs. Le 
plus gros prix parmi les pierres dures de cette collection, 605.000 francs, a été atteint par un brûle-parfums 
couvert en jade translucide sculpté et ajouré à motif de fleurs et de chimères de 20 cm. de diamètre (32): 


Plateau en porcelaine de 
Vienne du début du XIXEsiècle, 
signé de Nigg, vendu 40.000 fr. 
à l'Hôtel Drouot, le 4 juin, lors 
de la dispersion d’une partie 
des collections du Palais d'Or- 
léans, à Palerme. Le bord est 
« doré ; largeur : 40 cm. (30). 


Vase en porcelaine de Paris, 
d'époque Empire offrant une 
vue des Tuileries, côté jardin, 
en réserve sur fond bleu, payé 
24.500 francs au cours de la 
même vente. Les ailes des 
cariatides, le col, le cadre de 
la vue, les palmettes et le 
piédouche à croisillons sont 
dorés. Hauteur : 36 cm. (31). 


Coffret ovale et cônique en tôle d'époque Louis XV, payé 55.800frs, 
le 28 avril, à l'Hôtel Drouot. Le décor de fleurs polychromées est 
posé sur un fond crème tandis que les ornements à rocailles, bordure, 
pied, anses et bouton du couvercle sont en plomb doré. Les 
objets en tôle sont très recherchés surtout lorsqu'ils datent 
des époques Régence et Louis XV. Hauteur : 22 cm. (33). 
vw 


Trois objets d'époque romantique provenant des collections du Palais d'Orléans 
à Palerme ; de gauche à droite : un porte-plume en bronze en forme de carquois 
dont les cinq flèches sont des plumes en nacre (35.200 francs), un petit panier 
en cristal à couvercle de cristal et anse en bronze doré (36.400 francs) et un 
porte-bijoux en bronze doré (hauteur : 16 cm. : 24,250 francs). Cette vente 


avait attiré de nombreux collectionneurs à l'Hôtel Drouot, le 4 juin (34). 
v 


Les prix de ventes publiques sont | 
16 d’achat réels, tous frais de vente € 


" 


Cours des objets de collection 


Boîte rectangulaire du XVIIIe siècle en agate, montée en or, 
repercée et ciselée de rocailles ; sur le couvercle, quelques motifs de 
rinceaux et le bord de la corbeille sont enrichis de roses. Elle faisait 
partie de la collection d'objets de vitrine de Gabriel Cognacq disper- 
sée à Paris, le [2 juin, où elle a trouvé preneur à 472.500 frs (35). 


Miniature attribuée à George Morland 
(anglais, 1763-1804) encadrée dans son 
médaillon en métal doré serti de demi- 
perles, vendue 68.000 francs, le 12 juin, lors 
de la dispersion dela collection Cognacq (37). 
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Petite miniature sur émail de la fin 
du XVIIIe siècle représentant un homme 
en perruque blanche et habit prune à 
broderies d’or. Hauteur : 5 cm.; Prix : 
31.500 francs; Vente : Cognacq (38). 


Panier ovale en nacre et bronze doré 
d'époque Empire vendu 46.000 francs 
à l'Hôtel Drouot, le 28 avril dernier. 
Le couvercle porte au centrel’inscription 
« Souvenir ». Au cours de la même 
vente on a pu voir d’autres bibelots de 
cette époque, en nacreet bronze, notam- 
ment une petite harpe à 31.500francs; 
un porte-lettre mural à 34.000francs ;un 
petit bougeoir, anse papillon, à 19.500 
francs; un carnet de bal à 8.300 francs 
et un coffret mallette de l’ancienne col- 
lection Émile Zola à 42.500 francs (40). 


Coffret-nécessaire du XVIII s. de la 
collection Gabriel Cognacq: 700.000 
francs. Il contient deux flacons en cristal, 
des pinces, palettes, grattoir, canif et 
autres petits instruments montés en or. 
Le coffret, d’une hauteur de 6 cm., est 
en onyx monté or à rocailles ciselées. 
Le bouton du fermoir est formé d’un 
brillant rose et le couvercle porte cette 
inscription sur fond d’émail blanc : «Rien 
n’est trop bon pour ce qu'on aime » (41). 
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A 


Boîte rectangulaire d'époque Louis XV, en nacre montée d’or, 
sculptée et ciselée : 915.000 francs à la vente Gabriel Cognacq. 
C'est le plus gros prix de cette collection pour une boîte en or; 
c'était aussi la seule certifiée d'époque Louis XV. Elle avait en plus, 
le rare mérite d'être décoré de personnages chinois (36). 


A 
Miniature représentant un homme en 
habit bleu, par Jean-Baptiste Isabey (1767- 
1855), payée 48.500 francs, lors d’une 
des ventes Gabriel Cognacq. Le cadre 
est en métal doré; diamètre : 6 cm. 5 (39). 


Une équipe de peintres s’est détachée de l’école des paysa- 
gistes hollandais pour partager la vie rude des marins. 


véritable aventure. Certes en Hollande, la mer est étroi- 

tement liée à la terre et nombreux sont les paysagistes qui 
l’ont prise pour modèle aussi facilement que la terre. Van Goyen, 
Albert Cuyp, Jacob Ruysdael en témoignent de façon illustre. 
Mais ceux-ci bien souvent se sont contentés de planter leur 
chevalet sur le bras d’un estuaire ou sur le mêle d’un port. Par 
contre d’autres, délaissant la terre, sont partis volontairement 
partager la vie rude des marins. La guerre et la pêche en haute mer 
ne les ont pas arrêtés. Au contraire, ils y ont puisé des documents 
à la mesure de leur talent. Les plus grands honneurs qu'ils 
aient reçus, ce sont leurs ennemis qui les leur ont décernés : 
les Anglais, un autre grand peuple de marins, qui les ont appelés 
au faîte de leur gloire pour célébrer leur propre flotte. Ainsi 
les marinistes hollandais ont reçu leur consécration au 
XVIIe siècle ; aujourd’hui encore ils demeurent malgré leur 
diversité une des équipes de peintres les plus homogènes et les 
grands amateurs n’ont jamais cessé de leur rendre hommage. 

Cette peinture « engagée » avait sa clientèle. Le bourgeois 
hollandais n’avait pas nécessairement le goût artistique mais il 
aimait s’entourer d’œuvres d’art. Il aimait surtout qu’elles 
témoignent de son sens des réalités : sa prospérité et sa 
puissance. Des pléiades d’artistes ont été entretenues pour lui 
fournir ses sujets favoris. On connaît tous ces grands portraits 
de famille, ces intérieurs resplendissant de santé ; on admire 
encore aujourd’hui ces scènes de la campagne fertile et ces 
troupeaux, ces rues de ville aux riches maisons. Enfin, la mer 
et ses vaisseaux. 

Car la mer n’est pas peinte pour elle seule. Elle sert de toile 
de fond aux bâtiments de la grande flotte hollandaise, aux 
édifices des ports, ou plus modestement aux barques de pêcheurs. 
Grands vaisseaux ou flottille de pêche, leur présence est 
constante dans les marines du XVII® siècle. Dans cette repré- 
sentation de la vie de la mer, aucun peintre n’a perdu sa person- 
nalité car chacun y a trouvé le genre qui correspondait le mieux 
à son tempérament. Ainsi se distinguent les peintres de marine 
calme, les peintres de tempêtes, les peintres de scènes portuaires, 
les peintres de scènes de pêche. L’Amirauté, de son côté, 
s’attachait quelques peintres, véritables reporters de guerre 
de l’époque. 

Déjà, l’apprentissage du peintre mariniste était dur pour 
celui qui avait choisi cette voie. Plusieurs années passées chez 
un armateur et à bord d’un voilier devaient le familiariser 
avec les détails d’un bateau. Quelques-uns sont partis comme 
simples marins pour apprendre à distinguer chaque gréément, 
pour comprendre l’utilisation propre de chaque voile, pour 
étudier et noter les manœuvres qui concourent à l’équilibre 
d’un bâtiment en mer. Voici ce que l’école hollandaise, réaliste 
avant tout, a obtenu de ses peintres, du moins de ceux qui 
précisément se sont distingués des paysagistes. Leur destin fut 
d’être autant marin que peintre. 

La dynastie des Van de Velde est la plus illustre. Willem, le 
père, fut le peintre de la Compagnie des Indes ; il s’était enrôlé 
dans la marine bien avant de trouver sa voie dans la peinture. Il 


P" les peintres de marine hollandais, la vie a été une 
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DÉLANDAISES DU  XVIT 


Le Port devant Amsterdam par Willem van de Velde le Jeune. Son père, moins célèbre que 
lui de nos jours, lui avait appris avec soin l’anatomie d’un navire, si bien qu’il consacra à la mer, 
aux bateaux et aux fastes maritimes de sa patrie toute sa carrière de peintre. Passé en Angleterre, 
il fut le peintre du Roi Charles Il et mourut à Greenwich en 1707. La plupart de ses œuvres, 
dont celle-ci au Musée d’Amsterdam, se trouvent de ce fait en Angleterre et en Hollande. 


19 


Marine par temps calme par Willem van de Velde le Jeune. Bien que la mer du Nord soit ordinairement agitée, les Hollandais l'ont souvent représentée 
calme et les amateurs ont toujours attaché plus de valeur à ce type de marine. Ces grands bateaux prêts à partir proviennent de la collection Nathan 
Katz et ont été achetés 6.500.000 francs à la Galerie Charpentier, en décembre 1950. C’est un des plus gros prix atteints par une marine hollandaise. 


y réussit si parfaitement et si grande était sa science de la 
construction des navires qu’il fut nommé peintre officiel de 
l’Amirauté d'Amsterdam. Son fils, Willem van de Velde le 
Jeune le surpassa. Sa carrière fut la même que celle de son père 
mais il finit à la cour du roi d'Angleterre, où l’attendait de 
nombreux travaux et une pension de cent livres sterlings. Il 
célébra sur ses toiles les victoires de la flotte anglaise 
(fussent-elles acquises sur la Hollande). Son frère, Peter van 
de Velde peint les plages basses où sont échouées des barques de 
pêche. Parfois une mer limoneuse déferle tristement sous un ciel 
d’hiver noir, parfois tout est clair et ensoleillé; alors Willem IT le 
Jeune se montre non seulement le grand peintre de la famille mais 
encore le plus grand mariniste de l’école hollandaise. On verra 
que ses tableaux dont la plupart se trouvent en Hollande et en 
Angleterre, valent aujourd’hui plusieurs millions. 


Certains connurent des destins curieux. Hendrik Vroom, 
grand voyageur, fit naufrage sur les côtes du Portugal et fut si 
impressionné qu’il en devint peintre de marine. Peter Molyn 
le fils, un bellâtre surnommé « de mulieribus », fit un beau jour 
assassiner sa femme pour épouser sa maîtresse qu'il avait 
ramenée d'Italie ; emprisonné, il vécut seize ans dans un donjon 
battu par la mer qu'il observait de sa cellule et qu’il pouvait 
ainsi peindre en toutes saisons. Ludolf Bakhuysen, lui, 
s’embarquait par les plus grandes tempêtes pour la joie de 
saisir les effets du gros temps ; au cours d’une poursuite parti- 
culièrement mouvementée, des matelots effrayés durent le 


ramener à terre malgré lui. Les anecdotes ne manquent pas. 


Jan Porcellis s’exposait à de sérieux périls pour surprendre les 
secrets de la mer en courroux. Willem van de Velde lui-même, 
lors de la grande bataille de 1666, tint à dîner avec l’amiral 
Opdam le jour où il fit sauter son navire. 


Le métier était assez lucratif. On a vu que le roi d'Angleterre 
s'était attaché le grand van de Velde grâce à une pension 
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confortable. Aujourd’hui encore ce peintre est le mariniste le plus 
cher de l’école hollandaise, peut-être même de toutes les écoles 
si l’on prend en considération le prix de 6.500.000 francs offert 
à la Galerie Charpentier le 7 décembre 1950 pour la « Marine 
par temps calme » que nous reproduisons et qui fut le clou de 
la première vente Nathan Katz. A Londres en 1948, 
«L'approche de la tempête» a été noté pour 850 livres. En 
juillet dernier, une autre marine s’est vendue 2.500 francs 
suisses à Zurich (soit 225.000 francs). Aucune n’avait évi- 
demment l’importance de celui de la collection Katz. Van de 
Velde le vieux n’atteint jamais de prix aussi importants, un 
« Navire de guerre par temps calme » s’est vendu 650.000 francs 
à Londres en juin 1950 et un « Combat naval en mer du Nord » 
300.000 francs ; ce dernier prix a été donné dans une salle 
des ventes de Bruxelles. D’autres peintures, de moindre impor- 
tance, ont pu se trouver pour une centaine de mille francs. Tout 
de suite après les van de Velde, il faut placer Ludolf Bakhuysen. 
Ce n’est pas le plus cher mais un de ceux que l’on peut trouver le 
plus couramment ; ses tableaux dépassent rarement 100 ou 
150.000 francs, ses mers sont tourmentées, il aime le grand vent 
et les navires en détresse. Sa célébrité était telle que le tsar 
Pierre le Grand de passage à Amsterdam vint apprendre chez 
lui à dessiner des bateaux ; le roi de Prusse, l’électeur de Saxe, 
le grand-duc de Toscane le favorisèrent d’importantes 
commandes. 


Les bons peintres de marine ne manquent pas et il n’est 
possible de citer ici que les plus répandus. On a déjà parlé 
de Jan Porcellis ; cet élève de Vroom, affectionnait surtout les 
tempêtes. Son fils, Jules, copia si bien van de Velde le Jeune 
qu’une de ses « Eaux tranquilles » fut un jour adjugée à 
Londres sous le nom de son maître. De Jan, une « Mer 
houleuse » a atteint 220.000 francs le 9 mars de l’année dernière ; 
en Allemagne, un Jan Porcellis s’est vendu récemment 


Vue de Weesp par Salomon Ruysdael. C’est un exemple de ses clairs-obscurs 
savants, de ses tons chauds et veloutés. Cette toile mesurant 46,5 X 63 cm., 
datée 1650 et provenant de la collection Schloss s’est vendue 2.500.000 fr. 
en mai 1949 chez Charpentier. Salomon Ruysdael, comme son élève 
et neveu, Salomon Ruysdael, a fait peu de marines et jamais de pleines mers. 


Présentation de la Marine Hollandaise par Jan van Cappelle. Ce peintre dont 
les œuvres sont peu nombreuses, s’est surtout attaché aux mers calmes, la peuplant 
de bateaux et de barques de pêches éclairés d’une lumière chaude rappelant 
celle de Cuyp. Une « Marine par temps calme » de cet artiste, de la collection 
Katz, s’est vendue 330.000 francs le 25 avril 1951, à la Galerie Charpentier. 


Ci-dessus, La Tempête : Hendrick 
Dubbels fut avant tout le maître 
de Bakhuysen. Son élève l'ayant 
dépassé, il se mit à copier sa 
manière. Son propre fils fut l’élève 
fidèle de Bakhuysen, à tel point 
que la confusion se produit souvent 
aujourd’hui entre les deux artistes. 


Ci-cont. : L’Approche de l’Orage. 
Un ciel bas caractérise tous les pay- 
sages de Jan van Goyen auxquels il 
mêle souvent l’eau des canaux, 
des fleuves ou de la mer. Il s’est 
surtout intéressé aux effets de 
lumière et n'utilise qu’une palette 
très restreinte. Ici le silence qui pré- 
cède l’orage prêt à éclater est rendu 
avec une grande émotion. Cette 
peinture sur bois de la collection 
Schloss s’est vendue 4.700.000 
francs le 5 décembre 1951 à Paris. 


A droite : La pêche à la baleine, 
du Musée de Nancy, par Ludolf 
Bakhuysen ; un exemple de ces 
mers agitées auxquelles il a con- 
sacré son talent. Un aspect parfois 
sec et dur, une couleur sans trans- 
parence, ont rendu Bakhuysen 
inférieur à son rival van de Velde. 
Malgré cela, il fut fort célèbre en 
son temps et gagna une véritable 
fortune grâce aux commandes que 
lui firent entre autres, le roi dePrusse 
et le Grand Duc de Toscane. 


2.500 marks soit 225.000 francs. Un autre mariniste a atteint 
une certaine notoriété, c’est Abraham Stork. On a donné 
420.000 francs pour une de ses toiles en décembre 1949 : elle 
représentait une « Visite de Pierre le Grand à la flotte hollan- 
daise » ; Stork est un dessinateur habile et soigneux mais 
parfois inférieur du point de vue de la composition et de la 
transparence des eaux. IL y a peu de temps une assez bonne 
toile « Navires de guerre et de pêche » s’est vendue 200.000 frs 
à Londres. 

Verschurr (probablement l’élève de Simon de Vlieger) est 
également un bon dessinateur et peintre soigneux : on lui 
reproche de manquer souvent d’harmonie. Cependant son 
œuvre, « Estuaire de la Meuse à Dordrecht » atteint le prix 
exceptionnel de 1.050.000 francs le 9 mars 1951 au cours de la 
vente H.E. Citons encore Jan van de Capelle capable de 
bonnes compositions comme on l’a vu lors de la vente 
Nathan Katz lorsqu'une de ses marines par temps calme fut 
poussée à 395.000 francs. Enfin, on peut parler de Bonaventura 
Peeters qui, bien que flamand de naissance, peut se classer 
parmi les marinistes connus (quoique de second ordre) ; à 
Amsterdam, un « Caboteur sur une mer agitée » s’est vendu 
récemment 185.000 francs. Ses œuvres sont ordinairement 
moins chères, aux alentours de 100.000 francs. 

Tous ces peintres se sont consacrés uniquement à la mer. On 
a vu que tous les grands paysagistes hollandais avaient abordé 
ce genre et il serait vraiment injuste de ne pas parler des prin- 
cipaux, ne serait-ce que pour montrer quel prix les collec- 
tionneurs attachent aux marines hollandaises du XVII® siècle. 
Jacob Ruisdael est à juste titre le plus célèbre ; sa « Tempête » 
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du Louvre est un des chefs-d’œuvre du musée. Son art est fait 
de simplicité mais il réussit, avec des glacis bruns et gris, à 
mettre dans ses toiles plus de vie, de lumière et d'émotion que 
quiconque. Ruisdael est un poète tragique qui n’a vu que le 
côté grandiose de la nature hollandaise. Nous reproduisons ici 
une « Vue de Weesp » de Salomon Ruysdael de la collection 
Schloss, vendue 2.500.000 francs. De son côté Jan van Goyen 
s’est souvent plu à représenter des paysages maritimes ; il 
retrouve sa mélancolie en des mers immobiles jusqu’à l’horizon 
sous d’immenses ciels aux nuages mouvants. Albert van 
Everdingen et Simon de Vlieger, bons paysagistes, firent aussi 
quelques marines qui ont retenu l’attention des connaisseurs 
puisque l’« Orage » du premier s’est vendu 575.000 francs à la 
vente Schloss et une « Marine » du second 155.000 francs à la 
vente Katz. 

Chacun a mis le maximum de son talent dans la représentation 
de la mer ; chaque signature a apporté sa personnalité. Mais il 
est curieux de découvrir, en définitive, qu’orages et brises sont 
exceptionnels dans les tableaux les plus réussis. Van de Velde en 
est l'illustration. C’est là le grand paradoxe des marinistes 
hollandais, réalistes avant tout : ils avaient devant eux la Mer 
du Nord et la Manche, si agitées l’une et l’autre et leurs 
meilleures œuvres, ils les ont voulus « par temps calme », sur 
une mer plate parfois comme un miroir. Jusqu’à quel point 
cette déformation superstitieuse de marin s’est entretenue, cela 
peut se traduire plus de trois siècles après par le fait que 
l’Angleterre et la Hollande sont toujours les deux grands 
amateurs du genre et que pour eux encore, la valeur d’une 
belle marine se mesure au calme de ses eaux. FIN 


Cours des tableaux anciens 


Pieter Brueghel (flamand, 1554-1638). « L'Adoration des rois mages » peinture 
sur bois, signée et datée 1633, mesurant 38,5 * 56,5 cm., vendue 1.200.000 francs 
le 6 juin à l'Hôtel Drouot. C’est une des répétitions que l'artiste exécuta d’après 
la composition de Brueghel le Vieux (1528-1569), collection Reinhart, à Winterthur (|). 
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Clouet (école de; français. 
XVIE s.). « Portrait de femme» 
peinture sur bois, mesurant 
54%X 43 cm. et vendue 
545.000 francs le 6 juin à 
l'Hôtel Drouot. Les prix des 
portraits de cette époque sont 
fonction de la séduction du 
modèle et l'exécution des 
costumes et des bijoux (4). 


Robert Tournières (1668- 
1752). « Portrait présumé de 
la Chancelière d’Aguesseau, née 
Anne Lefèvre d’'Ormesson » 
peinture 65 X 44, vendue 
460.000 francs avec son pen- 
dant (portrait du chancelier 
Henri-François d'Aguesseau) à 
l'Hôtel Drouot le 6 juin. Ces 
deux portraits avaient figuré 
en 1951 à l'exposition des 
«Chefs-d’œuvre des collections 
parisiennes » organisée par 
le Musée Carnavalet (5). 
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Daniel . Gardner (anglais, 1750-1805). « La lecture inter- 
rompue » gouache 70 x 55 cm., vendue 303.000 francs à 
l'Hôtel Drouot le 11 juin, lors de la deuxième vente Cognacq 
qui comprenait aussi un portrait de Mme Vigée-Lebrun par elle- 
même, poussé à 1.320.000 frs (voir notre dernier numéro) (2). 


+ # SE 


Xavier Leprince (français, 1799-1826). « L’Interrogatoire » 
toile de 32 X 40 cm., vendue 36.500 francs à l'Hôtel Drouot 
le 26 juin. C’est une scène de genre, datée 1820, dont le carac- 
tère anecdotique n’est pas très à la mode actuellement. Son 
« Portrait d'homme au foulard rouge », 21 X 16 cm., présenté 
au cours de la même vente, a atteint la somme de 40.000frs (3). 


Cours des tableaux modernes 


Eugène Boudin (1825-1898). « Voiliers dans le port » peinture sur panneau, mesurant 
24 cm. 5 X 36, vendue 382.000 francs à l'Hôtel Drouot le 16 juin. Au cours de cette 
même vente, un paysage normand « La Touques à marée basse » (46 X 65) a été payé 
270.000 francs et un « Pâturage en Normandie » (46 X 36,5) 50.000 francs (8). 


Félix Vallotton (suisse, 1865-1925). « Femme au lever » peinture 
sur bois datée 1902, mesurant 77 X 57 cm., vendue 364.000 francs 
à l'Hôtel Drouot le 25 nov. Un des meilleurs artistes suisses (6). 


Eugène Delacroix (1798-1863). «Le maréchal ferrant » toile 
50 * 61 présentée aux Domaines le 19 juin: 1.445.000 francs. Il } 
figure dans le catalogue de Robaut sous le n° 1.224 daté de 1853 (7). 


Maurice Utrillo (né en 1883). « Rue de village en Seine-et-Oise » 
toile 38 x 46, présentée à Amsterdam le 10 juin où elle a trouvé 
acquéreur à 2.575 florins, soit 237.000 francs. En décembre 1951, 
ce tableau, s'était vendu 385.000 francs à l'Hôtel Drouot (9). 


Trouillebert (1829-1900). « Bords de Loire », toile de 50 X 61 cm. 
datée 1894, achetée 1 60.000 francs à l'Hôtel Drouot le 20 juin. C'est b 
le meilleur prix offert jusqu'ici pour une de ses œuvres mais il faut dire 
qu'il était très proche de Corot dont il suit la cote à distance (10). 
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Madame Récamier, sur le célèbre tableau de Jacques-Louis David conservé au Musée du Louvre, repose sur une fine chaise longue 
sortie des ateliers des frères Jacob vers 1800. Les deux montants à crosse sont symétriques. Quelques années plus tard les deux 


chevets se trouveront à des niveaux différents et réunis par un dossier de fond en forme sinueuse : 


ce sera la méridienne. Le 


tabouret de pied est l’accessoire indispensable des grands fauteuils et des canapés ; leur vogue sera très grande sous l’Empire. 


LE 


O. dit généralement que le siège 


Empire est d’un style uniforme et s’en 
tient à deux ou trois modèles. II n’en est 
rien. Examiné sous ses différents aspects, 
le siège Empire révèle son principal 
attrait : la variété. En poussant plus 
loin l’analyse, d’autres contradictions 
surgissent d’autant plus inattendues que 
le grand rêve de l’époque fut l’unité. 
Ainsi, l’Empire a imposé aux artistes 
un art nouveau, et en réalité il n’a fait 
que consacrer les idées des ébénistes les 
plus modernes de Louis XVI. Il a préco- 
nisé un style noble et puissant ; en fait, 
la clientèle bourgeoise aspirait au confort. 
Il a passé d’innombrables commandes 
pour propager l’art impérial et chaque 


Sa valeur dépend de la grâce de ses 
hgnes, de la rareté d’un élément déco- 
ratif ou d’un rapprochement Mmstorique. 


mode apportait ses caprices nouveaux. 
Enfin il a exigé des artisans les meilleurs 
efforts, alors que l’essor industriel les 
dirigeait vers la fabrication hâtive. Dans 
ce duel entre les événements politiques 
et l’évolution sociale, le rôle de Napoléon 
fut de précipiter l’avènement et le déclin 
d’un style qui, historiquement, va de 1804 
à 1815. 

Malgré ces contrastes on ne saurait 
hésiter à reconnaître un siège Empire. 
C’est qu’il s’en dégage des éléments fixes, 
d’ordre général, mais suffisamment carac- 
téristiques pour le définir de façon 
formelle. Les pieds postérieurs sont 
cambrés comme des sabres et écartés. 
Les dossiers sont uniformément carrés, 
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SIÈGE EMPIRE 


généralement rembourrés. Les pieds de 
devant sont droits et prolongés direc- 
tement jusqu'aux accotoirs ; c’est cette 
partie qui soutient le motif ornemental 
du fauteuil. La ceinture du siège n’est que 
très légèrement cintrée, souvent même 
tout à fait droite ; elle est volontiers 
réduite à l’espace qui sépare les deux 
montants des accotoirs au lieu de cerner 
complètement le siège comme précé- 
demment ; cependant, son niveau reste 
toujours marqué par un motif de rappel. 
Les bras sont droits, avec ou sans 
manchette, terminés par un angle droit 
ou une boule. Les dossiers peuvent être 
ajourés en forme de grilles ou de lyre, 
ils peuvent se terminer en crosse ou en 


« cornes », les lignes générales du siège 
n’en restent pas moins immuables. Les 
textes ne manquent pas qui raillent 
certains abus de l’époque et Rœderer 
écrit un jour à un de ses amis : 
« Convenez, mon cher, qu’on n’est pas 
assis. On n’est pas reposé. Pas un siège, 
chaise ou fauteuil dont le bois ne soit nu 
et à vive arête ». L’art impérial s’accom- 
modait de cette esthétique : l’affirmation 
de puissance se devait de primer la 
recherche du confort et de l’intimité. 

Cependant la mode a apporté au siège 
Empire une multitude remarquable 
d'éléments décoratifs. Le grand motif 
est la gaîne à cariatide antique ; elle 
succède aux sphinx, aux sphinges ailées 
et aux bustes d’égyptiennes qui font 
fureur sous le Consulat. Les griffons et 
les lions proéminents sont soutenus par 
des pieds à griffes. Chaque décade voit 
apparaître une mode nouvelle ; l’impé- 
ratrice Joséphine lance un jour les 
cygnes ; majestueux et immaculés, ils 
ornent les chaises gondoles de la 
Malmaison ; plus tard, aux années de la 
déchéance, ce ne seront plus que des 
cols de cygnes. Le lendemain on imagine 
des têtes de béliers, des dauphins, des 
pattes de lions, des jarrets de biches et 
jusqu’à des trompes d’éléphants. L’élé- 
ment végétal n’a jamais la vedette, mais 
il prétend tout autant à la variété ; avec 
les feuilles de chêne, le myrte, le laurier, 
le lierre, la marguerite, l’acacia, la liste 
est loin d’être complète. Enfin les 
emblèmes nobles connaissent une très 
grande diffusion : abeilles, aigles et 
thyrses se montrent partout ; caducées 
et étoiles aussi, tridents même, en vérité 
assez mal venus en cette période de 
revers maritimes. 

La source d’inspiration de tous ces 
motifs se trouve dans le recueil des 
« Ruines des plus beaux monuments de 
la Grèce » de Leroy et plus encore dans 
le célèbre « Recueil d’antiquités égyp- 
tiennes, étrusques, grecques et gauloises » 
de Caylus. Ces deux ouvrages com- 
mencent à circuler vers 1750, alors que 
Louis XV a encore vingt-cinq années à 
régner. En 1770, les sphinx apparaissent 
déjà dans la décoration, puis inlassa- 
blement les voyages archéologiques enri- 
chiront chaque année de nouveaux 
albums d’ornemanistes. Sans insister sur 
l'engouement pour le romain et l’antique 
en général sous Louis XVI, il faut quand 
même préciser que vers 1780 le grec 
faisait son apparition. C’est alors que 
l’ébéniste Georges Jacob s’impose comme 
le véritable précurseur : il exécute un 
mobilier étrusque destiné à la mise en 
scène des plus célèbres tableaux de David. 
On est en 1784 et l’on ne pense pas encore 
à la prise de la Bastille. David avait 
fourni lui-même les dessins, copiés d’après 
des vases grecs. De cette première colla- 
boration devait naître une solide amitié ; 
deux architectes de retour de Rome, 
Percier et Fontaine complétèrent l’équipe 
qui ne tarda pas à établir les canons du 
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Les bustes des lions ailés, assez proéminents, sont prolongés directement par les paites. La 
bergère ci-dessus de collection de M. Géraldi présente la particularité de posséder deux pieds 
postérieurs également en pattes de lion. Le volume cubique du siège est caractéristique de l’Empire. 


Le tabouret, le pupitre et la harpe exécutés en 1799 pour l’Impératrice Joséphine sont conservés 
au château de Fontainebleau ; le dossier du tabouret est de forme gondole ; les pieds manifestent 
une certaine influence anglaise. Bois peint vert à motifs d’or, garni d’ornements en bronze ciselé. 
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Une petite chaise à bandeau de la collection 
Carlhian, repose, à l'avant, sur deux jarrets de 
biche. La première apparition des jarrets de biche 
date du début du XVIIIe, on les réservait alors 
aux petites tables à gibier. Les motifs de mar- 
guerites stylisées sont des réminiscences du L. XVI. 


La chaise curule est inspirée des tabourets des 
magistrats romains. Celle que nous reproduisons ci- 
dessous appartient à M. Carlhian ; elle est en bois 
peint blanc et or. Le blocus de 1806 contraignit la 
plupart des ébénistes à employer d’autres bois que 
l’acajou, pourtant favori indiscuté de l’époque. 


vrai style imité de l’Antique. Les deux 
architectes publient en 1812 leur recueil 
de décoration : « On se flatterait en 
vain de trouver des formes préférables 
à celles que les anciens nous ont trans- 
mises. Nous nous sommes efforcés 
d’imiter l’antique dans son esprit, ses 
principes et ses maximes». Finalement on 
est forcé de reconnaître qu’il ne s’est 
produit de 1780 à 1820 aucun renou- 
vellement des sources d’inspiration. Le 
style Empire est un avènement logique 
et tout porte à croire qu'il se serait 
concrétisé un jour ou l’autre avec ou 
sans révolution. 

D'ailleurs les ébénistes n’avaient pas 
changé. Georges Jacob’ qui s'était si 
brillamment illustré dans le Louis XVI 
reste le fournisseur de sièges le plus 
remarquable de l’Empire. Pour l’atelier 
de David il exécute donc vingt fauteuils 
et vingt-quatre chaises en acajou « dans 
le genre étrusque ». Puis, pour la salle 
de la Convention, il fournit la tribune, 
les stalles et les banquettes. Quand le 
Comité de Salut Public lui commande à 
son tour des sièges, 1l crée un modèle 
nouveau en acajou «à têtes et pieds 
de lion ». Ses sièges portent l’estampille 
G. Jacob. Car bien que le régime des 
corporations fut supprimé en 1791, de 
nombreux maîtres ont continué à estam- 
piller leurs œuvres, suivis en cela par 
leurs descendants et quelques artisans 
libres. C’est le cas des Jacob ; en 1796 
le père cède son entreprise à ses deux fils 
aînés et la maison prend la raison sociale 
« Jacob Frères rue Meslée » qui marque 
les sièges livrés jusqu’en 1803. La mort 
d’un des deux frères associés laisse alors 
champ libre au plus jeune qui prend le 
nom de.Jacob-Desmalter. Son estampille 
Jacob-D ou Jacob tout court marque 
jusqu’en 1825 les sièges de lignes légères, 
moins chargés de bronze, si l’on veut 
bien excepter certaines productions 
commandées pour les Palais impériaux. 
Parmi les ébénistes réputés, il convient de 
placer aussi Marcion qui tient boutique 
sous l’enseigne « Aux Egyptiens ». Dans 
une publicité parue dans les petites 
annonces en 1812 il indique « qu’on 
trouvera toujours chez lui une très grande 
quantité de sièges de bon goût et vingt 
modèles différents en bois sculpté et doré, 


acajou et noyer». En toute justice, ses : 


sièges sont peu variés, avec dossiers droits 
et frontons à volute ; ses chaises com- 
portent volontiers des mains de prise 
inspirées de la mode anglaise et de 
simples pieds en fuseau. Bernard Molitor 
a signé peu de sièges mais ceux du Musée 
Marmottan à décor de griffons sont 
remarquables. De son côté Pierre Bel- 
langé préfère en général les accotoirs 
à colonnes détachées. A partir de 1798 
de grandes expositions consacrées à 
l’industrie française se déroule au Champ 
de Mars et montrent au public les 
produits de chacun. 

Là, les ébénistes obtenaient des 
commandes de la grande bourgeoisie et 
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Pour la reine Hortense qui donnait un bal 
sur le thème du dieu Soleil, un ébéniste a 
imaginé le curieux fauteuil que nous montrons 
ici. Les côtés sont formés de boucliers 
ornés de perles de couleur ; les accotoirs 
sont des masques de guerriers polychromes. 


Des iêtes d’aigles ierminent les quaire 
montants de la chaise curule dont nous 
montrons un détail agrandi ; les animaux 
jouent un grand rôle décoratif dans le siège 
Empire : aigles, lions, cygnes, béliers, griffons 
et même trompes d’éléphants peuventse trouver. 


Les lions ailés monopodes supportent fièrement 
les accotoirs du fauteuil de bureau en acajou 
estampillé Georges Jacob de l’ancienne 
collection Jean Puget dont on voit ici les 
formes d’ensemble et un agrandissement. 
Dossier incurvé et ajouré en forme de grille. 


Petite chaise à croisillon en acajou dont le 
dossier à crosse est orné au centre d’un 
médaillon à profil suivant l'antique. Les 
quaïre pieds sont courbés vers l'extérieur 
alors qu’ordinairement seuls les pieds pos- 
térieurs affectent cette forme sous l’Empire. 


de la province. Certes, Napoléon était 
un client de premier plan ; il avait sa 
politique : pour ranimer le commerce 
de luxe tout en imposant le style de sa 
Cour il passe d’importantes commandes. 
Le modèle est alors évidemment imposé 
à l’ébéniste. Mais de l’autre côté, la 
clientèle privée achète de plus en plus. 
Et, fait nouveau, elle impose ses goûts 
à l'artisan. Jacob-Desmalter lui-même 
se charge d’exécuter des meubles d’après 
les dessins de ses acheteurs. Ainsi le 
confort et l’intimité s’introduisent dans 
le style Empire. On en a la meilleure 
preuve avec Barrac qui est un des 
tapissiers les plus en vue de l’époque ; 
les comptes de Compiègne lui allouent 
une somme de 105.298 fr. 15 et ceux 
de Monte-Cavallo l’inscrivent pour 
123.097 fr., les bois de sièges étant 
fournis par Jacob-Desmalter et par 
Marcion. Ce prodigieux tapissier met au 
point des chaises-fauteuils et des tabourets 
élastiques « obéissant au poids du corps 
aussi promptement que le coussin d’une 
bergère et ayant l’avantage de reprendre 
de suite leur position respective dès 
qu’on les a quittés ». 

Les créations nouvelles des ébénistes 
sont une autre preuve de la variété des 
sièges Empire. À côté des chaises et des 
fauteuils on trouve quelques bergères 
mais elles se font rares ; celles-ci ne se 
distinguent en rien, sinon qu’elles pos- 
sèdent des joues pleines et un coussin 
douillet. La catégorie des tabourets est 
plus remarquable. Le tabouret de pied, 
accessoire du gros fauteuil, demeure 
longtemps à la mode. Le tabouret 
proprement dit connaît aussi une grande 
vogue, essentiellement féminine : àül 
favorise à merveille le jeu des pieds 
discrètement avancés sous la robe comme 
le montrent les célèbres tableaux de 
Gérard. Quant aux tabourets en X de la 
salle du Trône, en velours pourpre et 
bois doré, ils ont un rôle de prestige 
hérité tout droit de Versailles. C’est un 
peu pour cela qu'ils se répandent dans la 
société. On en voit de nombreuses 
variantes ; parfois les pieds croisés se 
prolongent au-dessus du siège, alors les 
poigné:s se réunissent par un accotoir. 
La chaise-curule est conçue suivant ces 
principes mais les quatre pieds en bois 
tourné sont incurvés en une double 
courbe de la plus gracieuse légèreté. La 
chaise-longue, elle, se transforme en 
méridienne ; ses deux dossiers latéraux 
et inégaux se rejoignent par un dossier 
de fond en ligne sinueuse. Enfin, à côté 
du canapé classique (qui n’est qu’une 
déformation allongée de la bergère) 
apparaît une sorte de canapé tout à 
fait révolutionnaire sans pied visible 
ou posé simplement sur de grosses griffes 
de lion et qui est la première pensée de 
notre canapé confortable. Parfois c’est 
un piètement de bois qui le supporte 
mais de toute façon, seuls les montants 
apparaissent et le travail de l’ébéniste 
s’efface devant celui du tapissier. 
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Les accotoirs des sièges Empire sont vo- 
lontiers supportés par des animaux sculptés. 
Le fauteuil de la collection Carlhian (ci-dessus) 
montre deux griffons ailés. C’est un modèle 
de Georges Jacob, ébéniste réputé du temps de 
Louis XVI et précurseur du style impérial. 


Les cariatides d’égyptiennes connurent la 
pleine vogue au « retour d'Égypte ». Elles 
surmontent des pieds gainés comme on le voit 
sur ce fauteuil du château de Fontainebleau. 
Les motifs genre étoiles et palmeïtes sont 
sculptés dans un style un peu monumental. 


La chaise gondole est le petit siège confortable 
de l’époque. Nous voyons ici une chaise exécutée pour 
le Grand Trianon, son dossier est droit, terminé 
à crosse ; les chaises gondoles ont plus couramment 
des dossiers arrondis. (C’est une des modes 
les plus gracieuses qui furent lancées par l’Empire. 


Les éléments généraux du fauieuil Empire se retrouvent dans 
cet exemple pris au château de Fontainebleau : dossier de forme 
carrée, pieds postérieurs cambrés, pieds droits prolongés en ligne 
droite par les accotoirs, ceinfure peu cinirée, décoration en motifs 
épars mais disposée de façon symétrique, structure générale cubique. 


Le dossier-type du fauteuil Empire est de forme 
carrée. Dans le modèle montré ici, provenant du 
Musée des Arts Décoratifs, il est surmonté d’une 
« main de prise » permettant de déplacer plus 
facilement le siège. Les motifs sculptés ne sont 
plus en frise comme dans les styles précédents. 
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Le bois peint blanc et or fut commandé souvent 
pour les palais impériaux. Cette chaise à dossier 
renversé se trouve au château de Compiègne. Les 
pieds antérieurs sont en forme de carquois stylisés. 
Certains sièges d’apparat, d’allure beaucoup plus 
sévère, sont entièrement en bois sculpté et doré. 


L’acajou massif était le bois le plus prisé. Ci-dessous on voit une 
bergère qui se classe parmi les sièges somptueux de Fontainebleau. 
Les pieds de devant, droits, forment des colonnes détachées terminées 
par des motifs de feuilles d’acanthe. La garniture de soierie reproduit 
un décor Empire et contribue à doriner au siège sa personnalité. 


Les tabourets X concilient le 
goût du siège antique et la volonté 
de maintien digne que voulait 
instaurer l'ère nouvelle ouverte 
par l’Empire. Les deux modèles, 
à droite, sont en bois doré et 
recouverts de tissus à motifs 
inspirés des thèmes de l’époque. 
Sous le Consulat, les pieds de 
certains X étaient formés de glaives 
dont les gardes dépassaient le 
siège et formaient poignées d’appui. 


Cette primauté du tapissier sur 
l’ébéniste — presque totale avec le 
canapé « cosy » — résulte de la con- 
ception du siège Empire. On a vu que 
les lignes générales et le volume du 
fauteuil restaient presque toujours 
identiques à eux-mêmes. C'était inévi- 
table : Percier et Fontaine étaient pour 
ainsi dire les seuls ornemanistes dont 
pouvaient s'inspirer les ébénistes. IL y 
avait bien le « Journal des Modes et 
du Goût » de la Mésangère, mais l’un 
comme l’autre accordaient une belle part 
au tapissier. Le siège est fait d’abord pour 
être vu de face ; il ne peut jouer son 
plein effet qu’avec sa garniture. Celle-ci 
consiste ordinairement en étoffes lourdes, 
brocards, velours ou soies brochées. La 
recherche d’un galon en passementerie 
sert de transition entre le bois et le tissu. 
Le cuir vert s’utilise pour les sièges de 
bureau. Le grand luxe et l’apparat 
exigent par contre des garnitures de 
tapisserie fine que la Manufacture de 
Beauvais fournit suivant des cartons 
aux dessins et coloris appropriés. 

Quant au bois la grande faveur va à 
l’acajou. Les pièces de grand luxe ne 
tolèrent que de l’acajou massif ; sa 
teinte .s’accorde à merveille avec la 
gamme générale des tentures : le rouge, 
le vert, le brun et le jaune. Mais le blocus 
rend bientôt l’acajou rare et cher ; aussi 
à partir de 1806 le bois peint blanc et 
or, ou entièrement doré, s’emploie avec 
bonne grâce dans les palais impériaux. 
La loupe d’orne, le hêtre, le noyer, le 
poirier et le citronnier, entre autres, font 
également leur apparition mais ils ne 
connaîtront réellement la profusion que 
sous la Restauration. Dans l’ensemble 
le bois n’est plus sculpté de mouluration 
et seuls quelques encadrements en saillies 
font exception. Il est sculpté de motifs 
mais sans surcharge dans un style assez 
épais pour donner l’impression d’un gros 
relief qui correspond bien à la structure 
architecturale du siège. Souvent un motif 


de bronze doré à palmettes est appliqué 
sur la ceinture ou sur le dossier d’une 
chaise ou d’un fauteuil. 

Cette qualité de goût n’a pas toujours 
pour équivalent la qualité de fabrication. 
Dans une pareille époque de production 
intensifiée le meilleur côtoie le pire. Il 
convient de savoir discerner ce qui fait 
la valeur d’un siège Empire. Parfois 
c’est son décor surprenant, ce peut être 
aussi la grâce de ses lignes, la rareté de 
son invention ou sa provenance histo- 
rique. De toute façon, l’Empire est 
moins coté que le Louis XVI. Non 
seulement il n’a pas son audience inter- 
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nationale, mais il à aussi contre lui le 
meuble anglais de même époque qui 
lui fait une concurrence sévère. Fina- 
lement aussi paradoxal que puisse sembler 
l’arrêt de l’hégémonie du meuble français 
au moment même où Napoléon était 
le maître de l’Europe, il faut bien dire 
que le style Empire n’a connu à aucun 
moment la vogue européenne, tant il est 
vrai que l’art ne s’impose que par un 
choix spontané. La chute de l’Empire, 
la Restauration puis le goût grandissant 
du confort marquent le dénouement de 
la grande expérience « antiquisante » 
du mobilier français. FIN. 


L’ « étruscomanie » apparue à la fin du XVIIIe est à l’origine du style Empire. La chaise longue de la collection 
de M. Géraldi montre des formes étudiées d’après des dessins de vases grecs ; elle est en bois peint blanc 
et or. C’est en 1784 que Jacob exécuta les premiers sièges étrusques d’après des dessins de David. 


Cours des sièges et meubles 


Deux modèles de fauteuils } 
Louis XV présentés à l'Hôtel 
Drouot le 27 juin au cours de la 
même vente. La suite des quatre 
fauteuils de droite, éstampillés 
Lebas, a été poussée à 394.000 
francs; les quatre de gauche, 
estampillés Dupont, à 321.500 
francs. La différence est justifiée 
par la supériorité des sièges de 
Lebas : le dossier est en cabriolet 
(légèrement arrondi pour épou- 
ser la forme du dos), le mouve- 
ment des pieds est plus joliment 
galbé de même que celui des 
accotoirs, les sculptures ont la 
même simplicité mais plus de 
{ race, la structure générale est 
moins sèche, moins guindée (11). 


Bureau anglais en noyer d'époque Queen Anne (1702-1714), D 
vendu 304 £ à Londres le 26 juin, soit 300.000 francs. L’abat- 
tant découvre deux petits tiroirs, deux autres à secret et un 
casier central. Pieds galbés. Largeur du meuble : 68 cm. 5 (12). 


Commode à trois tiroirs d'époque Louis XVI en placage d’acajou vendue 
120.000 francs le 27 juin à l'Hôtel Drouot. On peut la comparer à la 
commode de même époque, reproduite page droite. et passée en vente 
le même jour. Le modèle est simple, de belles proportions, mais sans 
marqueterie ; montants à colonnes cannelées, dessus de marbre gris (14). 


D 
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Petit secrétaire de dame d'époque fin Louis XVI en placage 
d'acajou estampillé E. Levasseur, payé 152.200 francs le 
30 juin à l'Hôtel Drouot. C’est un modèle très pur de ligne : 
pans coupés à cannelures, panneaux découpés, pieds gaines, 
entrées de serrure en forme d’écusson, Hauteur: | m. 25 (13). 


32 Les prix de ventes publiques sont les prix: 
d’achat réels, tous frais de vente compris. 


Cours des sièges et meubles 


A 
Commode à trois ran- 
gées de tiroirs d’épo- 
que Régence, marque- 
terie en feuilles et 
bronzes dorés. Prix : 
145.000 francs, à la 
Galerie Charpentier 
le 24 mars (15). 


Une des deux encoi- 


gnures d’époque à 
Louis XV estampillées Secrétaire d'époque Louis XVI, estampillé Léonard Boudin, 
D. Genty dont la vendu 441 £ à Londres le 1 0 juillet dernier, soit 435.000 francs. 
paire s’est vendue La richesse de la marqueterie est caractéristique de cet ébé- 
325 £ soit 320.000 niste. Ici, trophées, vases, fleurs et médaillons sont en divers 
francs, à Londres le bois de couleurs sur fond d’acajou. Largeur : 91 cm. 5 (18). 
22 mai. Les encoi- 

gnures connaissent Tee ne s : ; 

depuis deux années Secrétaire d'époque Louis XVI en acajou et bois satiné, vendu 
un regain de faveur. 325 £ à Londres le 22 mai 1952, c’est-à-dire 320.000 francs. 
Celle que nous mon- Les montants à colonnes détachées surmontent des pieds 
trons ici est mar- toupies ; les panneaux sont ornés de plaques de Sèvres à 
quetée de médaillons décor de fleurs polychromes et or. Largeur : 80 cm. 5 (19). 
à fleurs sur fond de cu- Ni 


bes; l’ornementation 
de bronze est riche; 
dessus de marbre ; 
4 largeur: 78 cm.(16). 


Commode d'époque Louis XVI en bois de placage présentée à l'Hôtel Drouot le 
27 juin et vendue 178.000 francs; les montants du meuble sont à « colonnes », 
dans le prolongement des pieds ronds; les deux tiroirs centraux ouvrent sans 
traverse. C'est un meuble de bonne fabrication et de lignes élégantes (17). 


v 
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Cours des meubles chez les antiquaires 


Connaissance des Arts a écrit dans un article du numéro 3 combien 
les meubles en acajou étaient actuellement à la mode. Les quelques exemples 
que nous reproduisons aujourd’hui ont été choisis chez des antiquaires 
parisiens qui ont bien voulu nous communiquer leurs prix de vente. 


Grande bibliothèque d'époque Directoire, en acajou clair 
et encadrements de cuivre, hauteur 2m. 30; en vente actuel- 
lement chez Raoul Guiraud, au prix de 400,000 francs (22). 


PN 
Meuble-cabine en acajou posé sur un X en même bois 


et destiné à servir de coiffeuse; se trouve actuellement 
chez John Devoluy au prix de 65.000 francs (20). 


Au premier plan : table plateau en acajou, actuellement chez 
Frank, au prix de 18.000 fr. ; au fond une paire de lampes dites 
« place Furstemberg» au prix de 35.000 frs la paire (21). 


à 


Table de salle à manger en acajou de style anglais Sheraton, avec plateau ovale à 
rallonges. Elle est en exposition chez Raoul Guiraud au prix de 130.000 fr. (23). 


Table en acajou dont le plateau ancien est fixé sur un double X : 
exposée actuellement chez Madeleine Castaing au prix de 50.000 francs (24). 
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Cours des tapisseries modernes 


La Manufacture d’Aubusson a rouvert largement ses portes depuis 1936. Dès 1915, Lurçat avait entrepris de 
rénover l’art de la tapisserie qui s’était fourvoyé depuis Oudry, dictateur officiel à Beauvais et aux Gobelins, 
et dont le célèbre principe était la copie des tableaux. La tapisserie moderne utilise rarement plus d’une 
vingtaine de nuances. Elle emploie les teintures végétales qui vieillissent mieux que les teintures chimiques. 
Ainsi, si le métier de lisse a peu changé, la qualité de laslaine et des coloris s’est par contre améliorée. 
Un prix syndical a été fixé pour toutes les tapisseries sur la base de 70.000 francs le mètre carré. 


Jean Lurçat : Le Coq et les planches, 
1 m. 57 X | m. 14; tapisserie à fond vert 
foncé, dernièrement exposée à la Galerie de 
France, au prix de 125.000 francs (25). 


A 
Marc Saint-Saëns : L’Oiseau du matin : 2 m. 60 X 2 m. 05 ; grande 
composition exposée à l'Association des Peintres Cartonniers de 
Tapisserie et mise en vente au prix de 385.000 francs (28). 


Fernand Léger : Étoile polychrome, | m. 76 x 2 m. 38; se 
trouve à la Galerie Denise René au prix de 575.000 francs (29). 
v 


Jean Picart-Le Doux : Le Méridien étoilé, 
| m. 20 X I m. 60 ; tapisserie à fond : 
vert, appartenant à la Galerie de France, 
marquée au prix de 145.000 francs (26). 


Lucien Coutaud : Orphée et les muses, 
2 m. 45 X 2 m. 75 ; exposée à la Compagnie 
des Arts Français, au prix de 645.000 frs (27). 
v 


35 


A 


« tte 
"Le Z Pc art 
LS miait 
Ms À : $ 
LS Le NEA 
mr ON tient LEUE 


Dr, 


#7 


bains. Quand l’eau tiède est versée dans la 


dames d’atour et de ses pages. La fête s'accompagne de musique et de rafraîchissements. 


#7 


CEREMONI 


DEN LI ZAR 
6 ARR 


45 
à 


36 


x 
2 
Le) 
o 
E 
© 

D 
vo 
= 
> 
n 
nn 
2 
Le] 

(A 
d 

= 
E 

© 
S 

Les 
LL 
=] 
n 
v 
Ln 

= 
= 
© 
E 
> 
[= 

= 

O 
LU 

D 
v 

D 
L4 

È 
2 
o 
Lo 

“ou 
> 
sn 
dv 
n 
[= 
© 
U 

X 

2 
2 
Le] 

—! 

2 
a 
d 
n 

2 
[° 4 
Le] 
S 
Le] 

— 

R 
© 

L' 
U 

© 
n 

ph 

k 
> 
ü 

Æ 
5 

S 
© 

5 


cuve ou le bassin, l’hôtesse n’hésite pas à se baigner en présence de ses 


Baïignoires, coutumes et décors se sont transformés 
pour donner naissance à la salle de bain moderme. 


: 


L’ 

IDÉE que nous avons sur les soins de propreté et le confort 
de nos aïeux est en partie basée sur ce jugement de Michelet 
«La guerre que le Moyen Age déclara et à la chair et à la 
propreté, devait porter son fruit. Nul bain pendant mille ans. » 
Nous avons bientôt fait de conclure avec lui, qu'avant le 
XVIIe siècle, il n’y avait pas de salle de bains. Or, dans toute 
la littérature du Moyen Age l’horreur qu’inspire la saleté du 
corps est continuellement exprimée et ilest souvent fait mention 
dans les romans et contes de cette époque des bains que l’on 


prenait chez soi. Le manque de soin des moines serait même 


une légende puisque dans les abbayes et les monastères, à 
Cluny et à St-Gall par exemple, des bains étaient installés. 
Au XI° siècle les statuts rédigés par Lanfranc, prieur de l’abbaye 
du Bec, nous apprennent les règles de l’hygiène alors observées : 
les religieux se faisaient raser, puis ils se retiraient dans un 
réduit fermé de rideaux dans lequel il y avait une cuve où ils se 
baignaient en silence ; la privation de bains était considérée 
comme une grande mortification. Dans les châteaux, une pièce 
plus ou moins décorée, appelée « baignerie » contenait plusieurs 
cuves de bois sculptées qui étaient séparées par des rideaux. 
Pour chauffer l’eau, des petits poêlons sur trépieds étaient placés 
Sous ces cuves. 


« IL vous faut pour votre ménage 
« Entre vous ménagers nouveaux 
« Chaudières, baignoires et cuviaux 


dit la Ballade des Jeunes Mariés ; les célibataires, eux, pouvaient 
fréquenter les bains publics, très nombreux alors, mais qui 
étaient souvent des lieux de débauches. 

Avant de prendre le bain, des servantes ou un barbier vous 
épilaient « entièrement » le corps, puis à l’aide de petits 
tonneaux remplissaient la baignoire. Il était d’usage de se 
restaurer et d'écouter de la musique pendant qu’on était dans 
l’eau et quelquefois, pour être sûr de ne pas s’ennuyer, le bain 
se prenait en compagnie. 

François 1® se fit installer à Fontainebleau « une salle des 
étuves » toute en rocaille, dans laquelle il avait dissimulé des 
miroirs pour regarder, sans être vu, le bain des femmes. Henri IV 
préférait se baigner dans la salle de bains du petit hôtel qu’il 
avait fait construire rue Gît-le-Cœur ; cette pièce était décorée 
« d’emblèmes et de tendres et ingénieuses devises » annonçant 
« le dieu et les plaisirs auxquels ils étaient consacrés ». En fait 
de « consécration » cette pièce fut transformée en écurie. 

Après les Valois, peut-être à cause de la Réforme, on devint 
plus pudique, mais aussi moins propre. Les particuliers 
possédant des salles de bains sont plus rares, et ils ne se 
baignent que sur l’ordre des médecins, pour soigner des 
maladies de peau. Cependant le médecin de Louis XIII enfant, 
est très partisan des bains ; aussi le jeune roi se baigne souvent 
« il éparpille des roses rouges sur l’eau, se fait porter des petits 
bateaux, les fait voguer chargés de ses roses mouillées, dit 
que ce sont des navires qui viennent des Indes ou de Gao ». 
Louis XIII plus tard, se fit installer au Louvre un somptueux 
appartement de bains où des colonnes de marbres soutenaient 
le plafond voûté : « On ne voit en ce lieu là pour toute couleur 
que l’azur et l’or. Les murs sont garnis des portraits de la 
Maison d’Autriche, le plancher est de fleurs de toutes sortes de 
bois rapporté et. dans le fond une cuve de marbre où l’eau 
chaude, qui est en dehors, entre par des robinets ». Cette pièce 
fut démolie en 1723 pour loger l’Infante. 
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Deux jeunes femmes prenant leur bain. Selon la coutume du XVE® siècle, 
illustrée ici par une gravure anonyme, elles gardent leur coiffe et font venir le fou 
pour les distraire. La cuve est surmontée d’un ciel de toile nommé « épervier ». 


La baignoire romaine pouvait se transporter d’une pièce à l’autre grâce à des 
poignées : le réservoir d’eau était attenant. Le bain comprenait quatre opé- 
rations : un séjour dans une étuve, un bain chaud, un bain froid et enfin un massage. 


La baignoire d’Ambroise Paré était plus spécialement destinée aux bains de 
vapeur parfumée ; on faisait brûler des plantes sous le réservoir d’eau. La bai- 
gnoire dans laquelle on s’asseyait était hermétiquement close par un couvercle. 


Fic. 1. — Étuve humide d'Ambroise Paré. 


A! Marmite dans laquelle on faisait bouillir les plantes. — Z. Baignoire close. 
C. Second fond de baignoire percé de trous pour le passage de la fumée. 


Diane de Poitiers au bain d’après le célèbre tableau conservé au Musée 
de Versailles. Grâce aux bains de lait d’ânesse, Diane de Poitiers se conserva 
belle très longtemps. Elle avait soixante ans, quand elle charmait Henri li, 
âgé seulement de quarante .ans. Chaque matin on apportait dans ses appar- 
tements de l’eau glacée avec laquelle elle se faisait des ablutions suivies 
de massages savants. Une planche était mise en travers de la baignoire 
pour lui permettre de se restaurer. Sans doute pour conserver sa ligne, 
Diane de Poitiers ne se nourrissait que de fruits et de viandes froides. 
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Une dame qui va entrer au bain, début du XVIIIe siècle. La jeune femme en 
déshabillé va entrer dans sa baignoire où elle s’assiéra sur un petit tabouret. 
Toute la lingerie de bain, le drap qui garnit le fond de la baignoire, le pavillon 
et même le tabouret sont ornés de dentelles. L'ensemble s’appelle « un équipage 
de bain ». Madame de Maintenon en avait offert un à la Duchesse de Chevreuse. 


L’Ambassadeur de Perse dans son bain, tel qu’on le voit sur une 
gravure du Musée Carnavalet. L’ambassadeur Mahomet Riza bey, pré- 
senta ses lettres de créances à Louis XIV en 1715. Une chronique raconte 
qu’il se baigne souvent et dans de l’eau très chaude. Il y demeure 
6 heures. Il s’y met nu et en sort de même à la réserve d’un petit caleçon. 


Déshabillé pour le bain, gravure du XVIIIS. Ici, une jeune femme, assise sur le lit de repos de sa salle de bains, se lave les pieds, ce qui 
est un véritable raffinement à la fin du règne de Louis XIV. Le comte de Sabran ne disait-il pas avec une innocence ei une persuasion parfaite : 
« C’est drôle qu’on se lave si souvent les mains, tandis qu’on ne se lave jamais les pieds ». Le visiteur se cache la figure, car s’il est admis 
pour une dame de faire voir sa gorge, il est bien indécent de montrer ses jambes. L’eau est chauffée sur un trépied que l’on voit ici au pied du lit. 
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“= À gauche : Projet de décoration, dû à Jacques Blondel, architecte du 

st 7 : Régent, professeur à l’Académie et auteur de « La distribution des maisons 

DECORATION DUNE SALLE DE BAIN VUE DU COTE DES BAIGNOIRES. de plaisance » : II s’en voit peu où il n’y ait qu’une baignoire, dit-il, 
——— s soit afin que deux personnes puissent s’y tenir compagnie et s’y amuser 

à réciproquement dans leur solitude, soit qu’on ait dessein de destiner l’une 
pour se baigner aux eaux tièdes, l’autre aux eaux tempérées, selon la saison. 


Ci-dessous : La mode : une baignoire-sofa par Delafosse, le grand déco- 
rateur ornemaniste du XVIIIe siècle. Elle est en cuivre. Ce métal est 
préféré au marbre qui paraît trop froid. Derrière la baignoire, une glace. 


En bas : L’instant du bain a inspiré à Freudeberg cette gravure du Cabinet 
des Estampes. La baignoire de salon est garnie d’un drap pour éviter le 
contact du métal. L’élégante porte une coiffe au point d'Angleterre appelée 
« baigneuse », garnie de satin couleur pastel ; elle est vêtue d’un 
déshabillé monté sur un ruban de fil. Marie-Antoinette, plus pudique, 
mettait pour se baigner une chemise de flanelle boutonnée jusqu’au cou. 
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Louis XIV, lui, n’aimait pas les bains et se contentait 
«de se nettoyer le visage avec un coton imprégné d’esprit-de- 
vin » ; pourtant il avait fait installer à Versailles un immense 
appartement comprenant une chambre, un salon et un cabinet 
de bains, le tout somptueusement décoré par Le Moyne, Paillet, 
Boulongne et Audran ; il y avait deux baignoires en marbre 
avec des garnitures de bronze. Ces pièces sont devenues les 
septième, huitième et neuvième chambres des Maréchaux. 

Sous Louis XV, toutes les belles demeures possèdent des 
salles de bains, dont les murs sont ornés soit de peintures 
représentants des scènes galantes, soit de nudités, soit de 
boiseries avec des attributs nautiques ou encore de glaces, ce 
qui était un grand luxe à cette époque. Le sol était parqueté 
et la pièce meublée de nombreux sièges pour les visiteurs 
éventuels. Certaines femmes pudiques se baignaïient en chemise, 
d’autres dissimulaient leur nudité sous un nuage de lait, cela 
s’appelait « un bain de modestie ». 

Les architectes et les ébénistes rivalisent d’ingéniosité pour 
trouver des formes de baignoires confortables. Lefuel, Boucher 
fils, Delafosse créent des baignoires en forme de coquilles, 
de sofa ou de sabots. Les matières employées sont le bois, le 
marbre ou le cuivre. L’eau est tiédie par un réchaud à esprit- 
de-vin, procédé très coûteux, ou par une « machine à faire 
brûler de la braise, sans que la vapeur du charbon puisse 
incommoder les baigneurs ». La salle de bains proprement dite 
était prolongée par le chauffoir, petite pièce où l’on chauffait 
le linge, et où l’on pouvait préparer un « en-cas ». Un archi- 
tecte de l’époque disait : «Il ne paraît pas possible qu’on 
ajoute rien aux commodités dont on jouit aujourd’hui ». En 
effet, la Révolution et l’Empire n’ont rien ajouté à ces « commo- 
dités ». Le décor seul change. Les salles de bains vont tour à 
tour s’inspirer de Pompéï et d’Herculanum, puis de l'Égypte. 
Il faudra attendre le début du XX® siècle pour trouver une 
conception vraiment nouvelle dans la décoration de la salle 
de bains. FIN 


Marat dans sa baignoire tragique, 
mise en scène du Musée Grévin. La 
baignoire dans laquelle Marat fut assas- 
siné est en forme de sabot. A l’intérieur 
un tabouret permet de rester assis et 
d'écrire facilement. Sous la:baignoire peut 
se placer un chauffoir. Cinq ans après 
l’assassinat du tribun, Capriol de Saint- 
Hilaire acheta à la ferraille cette curiosité. 
Sa fille la légua au curé de Sarzeau en 
Bretagne qui la revendit 5.000 francs-or 
au Musée Grévin à la fin du siècle dernier. 
Avec cet argent le brave curé fit géné- 
reusement construire une école paroissiale. 


La Salle de bains du Château de 
Rambouillet fut commandée par Napoléon 
à Godard : une colonnade dorée et peinte 
se détache en blanc sur un fond de couleur 
chamois. Pour compléter ce décor à 
l'antique, Vasserot peignit dans des mé- 
daillons les portraits de la famille 
impériale. Napoléon fut très mécontent : 
« Quel est l’âne qui a fait cela ; il faut 
avoir bien peu de respect pour les dames 
pour peindre une pareille inconvenance ». 
Vasserot dut se remeïtre au travail et 
exécuta les paysages que l’on peut voir 
aujourd’hui. Louis XIII, lui, n’éprouvait 
aucune gêne à se baigner dans une salle 
de bains où les portraits de toute la 
maison d’Autriche pouvaient le contempler. 
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U NE œuvre de Houdon a toujours 
attiré un même cercle d’admirateurs. Au 
XVIIIe siècle cela se traduisait par les 
nombreuses commandes des particuliers ; 
à notre époque, par de grosses offres dans 
les ventes publiques, tels ces 2.300.000 frs 
payés il y a deux ans pour La Frileuse 
qui fut un des clous de l’exposition de 
1796. La valeur constante des œuvres du 
sculpteur s’explique dès que l’on prête 
attention au moindre de ses bustes. Il 
faut le fixer, tourner autour, le voir sous 
différents éclairages : il vit, l'expression 
change, le personnage s’anime et peu à 
peu l’on s’attache à ce visage inconnu 
comme à celui d’un ami. On est pris par 
ce que Houdon a su mettre plus qu'aucun 
autre sculpteur de son temps dans ses 
portraits : l’expression de la vie. 

Grâce à lui, Diderot, Voltaire, 
Washington, Napoléon ne sont plus des 
noms en caractères typographiques, mais 
des hommes que l’on comprend mieux 
pour les avoir surpris dans leur intimité. 
Des inconnus vivent par-delà un siècle 
et demi ; l’on sourit au charme de 
Madame de Sérilly et l’on compatit à la 
maladie de Madame de Moustier. 

L’attirance était encore bien plus 
compréhensible de la part des amis des 
modèles de Houdon, de leur vivant. Le 
Prince Henri de Prusse séjourne à Paris 
en 1774, Il s’y fait des amis, veut en 
garder le souvenir. À son départ ses 
malles contiennent des bustes du Duc de 
Nivernais, du Comte de Bouillé, de la 
Comtesse de Sabran, et des écrivains 
qu'il admire, Diderot, Voltaire, Rous- 
seau. Il remporte aussi plusieurs exem- 
plaires de son propre buste qu’il pourra 
offrir à son tour : la renommée de 
l’œuvre de Houdon a dépassé les fron- 
tières. : 

Les modèles furent souvent des litté- 
rateurs et des artistes du cercle parisien. 


Contre son gré, il se spécialisa dans le 
portrait. Cette vocation forcée imposa 
son talent au monde entier; aujourd’hui, 
elle lui permet de rester le sculpteur 
le plus attrayant du XVIII siècle. 


Diderot fut parmi les premiers et son 
buste parut au Salon de 1771. Voltaire 
posa pendant le bref séjour qu'il fit à 
Paris pour la représentation triomphale 
d’Irène. Il existe divers bustes de Vol- 
taire par Houdon, mais l’œuvre la plus 
célèbre est la statue où il est représenté 
assis dans une tenue antique. Il en existe 
deux répliques en marbre dont l’une est 
à la Comédie Française. Le buste de 
Rousseau fut fait après sa mort, Houdon 
ayant été appelé pour prendre son 
masque mortuaire. Le succès s’étendait 
dans les salons de la bonne société et 
parmi les gens puissants. Parmi les 
innombrables bustes que fut appelé à 
faire Houdon, se reconnaissent : Turgot, 
Necker, Cagliostro, Madame du Cayla, 
Madame de Jaucourt, La Fayette, Mira- 
beaumetce 

A l'étranger, son succès s’affirmait 
dans les pays plus spécialement ouverts 
à l’influence des encyclopédistes. Grâce 
surtout à la recommandation de son ami 
Diderot, il avait des fidèles dans beau- 
coup de cours allemandes et à celle de 
Russie. C’est la raison pour laquelle 
beaucoup de ses œuvres ont été con- 


servées dans les principautés de Saxe- 


Gotha, de Mecklembourg-Schwerin, ou 
bien au Musée de l’Ermitage, à Léningrad. 

À Paris même existait une colonie 
américaine très active. Houdon avait 
sympathisé avec Franklin durant son 
séjour en 1778, et avait fait son portrait. 
Il fit celui d’autres Américains de Paris. 
En 1784, le Congrès de Virginie ayant 
voté l’érection d’une statue à Washington, 
Franklin lui en fit donner la commande. 
L’année suivante il fit le voyage d’Amé- 
rique pour y rester quinze jours, vécut 
avec Washington et repartit avec un 
moulage de son masque et des ébauches. 
La statue en pied qu’il exécuta par la suite 
est une de ses œuvres les plus célèbres. 
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Diane Chasseresse pour laquelle, dit-on, Mme du 
Barry posa. Elle devait orner le palais du Prince de 
. Saxe-Gotha qui fut longtemps le protecteur de Houdon. 
Cette épreuve en bronze, coulée d’après le plâtre 
original se trouve au Musée de Tours. La Diane figure 
également au centre de la Salle Houdon, au Louvre. 


Dans cette énumération de clients, il 
est surprenant de ne pas trouver la cour 
de France. Le sculpteur estimé de Cathe- 
rine II de Russie, Henri de Prusse et 
Franklin, ne l’était pas du Roi de 
France. Il fit tout juste un buste de 
Louis XVI (encore était-ce pour le 
compte de la Compagnie des Agents de 
Change, et en 1787) et de deux de ses 


tantes, Mesdames Adélaïde et Victoire. 


Or de nombreux portraits étaient faits 
chaque année des membres de la famille 
royale. pe 

L’œuvre de Houdon est une galerie 
historique. C’est son premier intérêt, 
mais c’est loin d’être à nos yeux le prin- 
cipal car il ne se distingue pas par là de 
nombreux autres sculpteurs de son 
temps. Sa supériorité réside dans l’exé- 
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Alexandre Brongniart enfant, terre cuite de 1777. 
Modelées en terre très ferme et presque sèche, les 
œuvres de ceïte période montrent les traces de l’outil 
de fer, surtout dans le rendu de l’épiderme. 


Personnage antique : de la collection Paul 
Cailleux. Si Houdon reste pour nous un portraitiste 
d’enfants, cet exemple suffit à prouver qu’il a touché 
à fous les genres avec un talent toujours aussi grand. 


cution. Où le contemporain voit un 
masque, un uniforme, une façade, Hou- 
don voit un homme. Cette différence 
se sent d’abord au choix de la pose, des 
accessoires. Elle éclate dans la compa- 
raison avec son grand rival Cafferi. 
D'un acteur, Cafferi tire une image 
théâtrale, au geste emphatique ; d’un 
personnage officiel, il rend la solennité 
de commande, anonyme. Il se sert du 
modèle pour faire un type. 


Houdon cherche au contraire l’indi- 
vidu sous la fonction. La statue de 
Washington est typique à cet égard. Il 
n’a pas voulu représenter le général 
triomphant dans sa gloire militaire. Il 
voulait faire l’homme simple revenu 
chez lui, une sorte de Cincinnatus. Le 
projet ayant déplu, il s’arrêta au com- 
promis qui fut exécuté. Washington est 
en tenue militaire, mais dans une main : 
une canne et non une épée. Dans tous les 
portraits faits par Houdon, c’est le 
caractère personnel qui attache d’abord. 
Le personnage est rendu dans son 
intimité. 

Ses meilleures réussites sont ainsi 
généralement les portraits dont le carac- 
tère intime est le plus naturel : les por- 
traits de femmes et d’enfants. Pendant la 
Révolution il ne glana que quelques 
commandes officielles où il était mal à 
l’aise ; le Cicéron de cette époque est 
assez froid. Par contre cette période de 
retraite lui permit de faire chez lui 
quelques-uns de ses chefs-d’œuvre 
d’après sa femme et ses enfants. 


La carrière de portraitiste fit la gloire 
de Houdon, mais il ne l’avait pas délibé- 
rément choisie. C’est le succès qui l’en- 
traîna dans cette voie cependant qu'il 
devait abandonner peu à peu l’espoir des 
commandes officielles. Le portrait était 
un genre apprécié mais sur un plan 
secondaire. La «Grande sculpture » 
comportait principalement des sujets 
allégoriques et. mythologiques qui 
venaient peupler les jardins et palais. 
Les commandes officielles étaient aux 
mains du Directeur des Bâtiments du 
Roi ; elles effleurèrent rarement Houdon. 


Houdon a cependant d’autres titres 
de gloire que ses portraits : l’Ecorché, la 
Diane, le saint Bruno. Tous datent du 
début de sa carrière, avant qu'il n’ait dû 
renoncer à cette forme de sculpture. Son 
père étant concierge à l’École Royale des 
élèves protégés, Houdon est admis très 
jeune dans cette antichambre artistique 
de Rome. II y est dirigé par plusieurs des 
meilleurs sculpteurs de la génération 
précédente : Pigalle, J.-B. Lemoyne, 
Slodtz. A 23 ans, en 1764, il est envoyé 
pour quatre ans à Rome. C’est là qu’il 
exécute l’Écorché avec ses deux variantes, 
au bras tendu et au bras levé, puis saint 
Bruno, saint Jean-Baptiste. La Diane 
viendra une dizaine d’années plus tard, 
en 1777. Toutes ces œuvres marquent un 
stade dans l’évolution de la sculpture au 
XVIIIe, 
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Louise Brongniart enfant, modelée à la même époque 
que le buste de son frère. Plus tard, pour les bustes de 
ses filles, Houdon emploiera une terre très mouillée 
qui donnera plus de douceur et de rondeur (Louvre). 


Voltaire assis, plâtre original du Cabinet des 
Médailles reposant sur un socle qui contient soit- 
disant le cœur du philosophe. Houdon moula les 
mains de Voltaire le lendemain même de sa mort. 


L’Écorché au bras levé est une étude anatomique 
très poussée que Houdon fit, en 1766, pour le Jean- 
Baptiste de la Chartreuse et qui est resté le modèle 
de l’enseignement anatomique pour les artistes. Cet 
écorché se trouve à l’École des Beaux-Arts de Paris. 


Médaillon des frères Montgolfier conservé au 
musée Carnavalet. La trace du bas-relief des 
aéronautes a été longtemps perdue, mais on peut le 
placer antérieurement à 1783, car on en possède un 
dessin fait par Delaunay, et daté de ceïte année. 


À la fin du XVIIE siècle, à l’Académie, 
Nicolas Coustou présentait comme mor- 
ceau de réception une allégorie sur la 
guérison du roi : Apollon, écrasant de 
son pied l’emblème de la maladie, découvre 
solennellement le buste du roi rendu à 
l'amour de la France. Quarante années 
plus tard, la solennité existe toujours, 
mais le public un peu lassé regarde 
plutôt au Salon un groupe de Robert le 
Lorrain : Jeune fille tenant un lapin qu’un 
jeune homme veut lui arracher et l’amour 
témoin de leur scène. L’une et l’autre 
tendance sont plus tard condamnées par 
Diderot lorsqu'il dit : «Il y a du gali- 
matias en sculpture ainsi qu’en poésie ». 
Diderot ne pouvait que bien accueillir 
Houdon. 

L’« Écorché » est à l'évidence une 
soumission à la nature. Saint Jean- 
Baptiste et saint Bruno en sont des 
transpositions qui en respectent la sim- 
plicité. Slodtz, à la même époque, 
faisait à son saint Bruno refuser la mitre 
apportée par un ange ; d’où un grand 
geste théâtral avec savant jeu de dra- 
peries hérité du Bernin. Celui de Houdon 
est seul, humble ; sa robe ne fait pas de 
plis savants. Il dégage une émotion cer- 
tainement plus authentique et là est sa 
beauté. 

La Diane affirma plus encore la syn- 
thèse que cherchait Houdon. De ses 
maîtres. il conserve la science technique ; 
il puise aux mêmes sources son sujet, 
mais au lieu de le compliquer en l’accom- 
modant d’anecdote, il revient davantage 
à la rigueur antique. Seule la forme 
l’intéresse : est beau ce qui est vrai ; et 
sa Diane est une recherche du difficile 
équilibre entre le réalisme et une certaine 
stylisation. 

C’est exactement de cette leçon que la 
sculpture française avait besoin. À peu 
près écarté des commandes officielles, 
Houdon ne put la continuer. Il serait 
vain de demander si l’on doit ou non le 
regretter. D'ailleurs, à côté des œuvres 
déjà citées, il faut en reconnaître d’autres 
moins intéressantes. Les tombes de la 
duchesse de Saxe-Gotha et des Princes 
Galitzine sacrifient à la rhétorique du 
moment. Même dans deux œuvres aussi 
communément appréciées que les sta- 
tuettes : l’Eté et l’Hiver (celle-ci dite La 
Frileuse) il y a une part d’artificiel et de 
convenu par exemple dans les accessoires 
(arrosoir et cruche cassée). On peut 
infliger les mêmes critiques à l’œuvre la 
plus populaire de Houdon « Le Baiser », 
sujet dont il a sculpté deux aspects diffé- 
rents, qui ont été répétés à de trop 
nombreux exemplaires en plâtre, en 
porcelaine et même en bronze doré 


La Frileuse, marbre exposé au salon de 1796 et 
dont le succès poussa l'artiste à en faire de trop 
nombreuses réductions en bronze, en terre cuite et 
en plâtre. Cette pièce, de 53 cm. de haut s’est vendue 
2.300.000 frs à la Galerie Charpentier, en mars 
1950..Plus qu'aucun autre sculpteur de l’époque, 
c’est le naturalisme que Houdon fait triompher ici. 
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L’Été, statue en marbre achevée en 1789, conservée 
au Musée Fabre de Montpellier, fait pendant à 
La Frileuse symbolisant l’Hiver. Le modelé est ici 
d’une douceur et d’un moelleux incomparables. 


Washington en pied, commandé à Houdon par 
Franklin et Jefferson, vers 1788 et payé 25.000 livres. 
ll fut placé, en 1796, dans la rotonde de Richmond. 
Versailles en possède un exemplaire coulé en bronze. 


décorant candélabres ou pendules telle 
cette pendule d’époque Louis XVI en 
marbre blanc et bronze ciselé reproduite 
dans notre numéro 4. 


Ne nous interrogeons donc pas plus. 
Le Houdon des grandes pièces de musée 
est mort jeune. Celui que l’amateur peut 
rencontrer sur son chemin, c’est le 
Houdon ‘portraitiste qui a concentré 
dans le visage de ses contemporains tout 
son amour de ce qui est sincère et vrai. 
Il a fait des quantités de bustes que l’on 
peut trouver, en plâtre, en terre cuite, en 
marbre ou en bronze. Chaque œuvre 
était livrée à plusieurs exemplaires. Plus 
le personnage était célèbre, et plus son 
effigie était multipliée. Houdon reprenait 
chaque épreuve pour la fignoler lui- 
même comme il avait fait sur l’original 
en sorte qu’il peut se trouver souvent des 
différences de détail. 


La valeur marchande d’un plâtre de 
Houdon se situe actuellement entre 
150.000 et 500.000 francs, compte tenu 
de la séduction du sujet. Les fillettes sont 
les sujets les plus recherchés, témoin le 
« Buste d’une fillette inconnue » de la 
collection Marius Paulme, qui, payé 
36.000 francs en 1912, puis 245.000 francs 
en 1929, a trouvé acquéreur à 1.625.000 
en 1949. La charmante « Madame 
Duquesnoy », œuvre moins célèbre, 
atteignit cependant 580.000 francs en 
novembre 1949. Un buste de « Madame 
Peyre, femme de l’architecte », en plâtre 
repeint avait déjà été payé 120.000 francs 
en 1948. Une petite terre cuite originale 
d’une « Vestale » provenant de l’an- 
cienne collection Martin Le Ray attei- 
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Portrait de femme (Musée des monuments français). 
On voit ici nettement la façon dont Houdon traitait 
les yeux : un creux circulaire assez profond en 
établit la cornée et un point central forme la pupille. 


gnait 450.000 francs en 1949, car l’ama- 
teur s’attache décidément plus au charme 
du sujet qu’à toute autre chose. Les bustes 
masculins des contemporains de Houdon 
bien qu'ayant une grande valeur histo- 
rique plaisent moins au collectionneur 
qui leur préfère la grâce féminine. Le 
buste de Buffon en plâtre patiné — terre 
cuite fut acheté 192.000 francs, en 1949, 
à la vente Jules Strauss. Le buste du 
Président Bordas-Pardaux, plâtre ori- 
ginal, fit 150.000 francs en décembre 
1950 et enfin citons celui du célèbre 
Abbé Barthélemy, en plâtre, qui se vendit 
170.000 francs en avril 1951. 

La connaissance de la technique de 
Houdon peut aider à reconnaître ses 
œuvres encore qu'il l’ait modifiée dans 
chaque cas particulier pour mieux servir 
son modèle. Il enlève de la masse au fer, 
puis finit d’une façon très particulière 
par des égratignures entrecroisées qu'il 
écrase du pouce. Ce procédé imite le 
grain de la peau et traduit bien le souci 
de réalité de Houdon, ce souci qui allait 
jusqu’à reproduire les moindres acci- 
dents du visage ; on le lui reprocha pour 
Gluck qui avait le visage marqué de 
petite vérole ; il récidiva pour Mirabeau. 
L’œil est caractéristique, l’iris est creusé 
de stries radiées, recoupées de hachures 
concentriques. Toute la technique du 
sculpteur concourt donc à traduire la vie 
de son modèle dans ses moindres frémis- 
sements. Grâce à cela ses femmes et 
enfants conserveront longtemps le charme 
qui nous retient. 

FIN 


Modèle pour le tombeau du Prince Galitzine, 
une des esquisses exposées en 1777 et qui se trouve 
aujourd’hui au Louvre ; le monument lui-même en 
marbre et de grandeur nature ne fut jamais exécuté. 


Cours des objets d’ameublement 


Coffre de mariage d'époque Louis XV en bois de placage 
vendu à l'Hôtel Drouot le 6 juin dernier pour la somme 
de 171.000 francs. La marqueterie offre sur toutes les faces, 
un décor de branchages fleuris et de rinceaux; les poignées 
latérales sont en bronze ciselé et doré; largeur : 50 cm. (42). 


Deux cartels d’applique et leurs socles d'époque Louis XV b 
présentés au cours d’une même vente, dirigée à l'Hôtel Drouot 
le 30 juin dernier. Le modèle de gauche s’est vendu 170.000 
francs ; il offre plusieurs avantages : il est en placage de corne de 
couleur rouge (un troisième cartel mais en corne verte a atteint 
144.000 fr. dans cette vente), les bronzes sont à décor de person- 
nages, enfin ces bronzes portent la marque du «C» couronné. 
Le modèle de droite est en marqueterie de corne, nacre et 
cuivre, formant un décor floral; le cadran ne porte aucune 
| signature; les bronzes sont à rocailles; prix : 91.000 francs (43). 


Fontaine en plomb doré du XVIIIe siècle représentant un enfant tenant Tapisserie d’Aubusson du XVIIIe siècle à décor d’après Jean-Baptiste 
un harpon assis sur un dauphin, présentée à l'Hôtel Drouot le 17 mars Huet, représentant le « Colin Maillard », vendue 485.000 
dernier et vendue pour la somme de 160.000 francs. La hauteur de cette francs le 11 juin lors de la vente des objets d'art et meubles de la 
fontaine était de | mètre 20 et sa largeur de 78 centimètres (44). collection Gabriel Cognacq. Dimensions : 2 m. 75 X 2 m. 02 (45). 
v v 
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Rembrandt van Rijn (hollandais | 606-1669). « Les trois Croix », grande planche, 
1653. Très belle épreuve du 4° état, payée 90 1.500 francs le 2 | mai dernier à l'Hôtel 
Drouot lors de la vente des estampes du XVE au XVIIe siècle provenant de la collection 
Gabriel Cognacq. Le total de la vente s’est élevé à près de 18 millions avec, comme prix 
principal, une autre eau-forte de Rembrandt «Jacob Haaring » : 2.145.000 frs (46). 
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Imagerie d'Orléans : 
« Notre - Dame de 
Liesse ». Très belle 
épreuve éditée en 
quatre morceaux as- 
semblés; dimensions 

86 X 66 cm.; prix : 
75.000 francs à l'Hôtel 
Drouot Je 27 juin 
toujours au cours de la 
même vente; acheteur: 
La Bibliothèque Na- 
tionale. Toutes les 
estampes de cette 
collection étaient en 
épreuves anciennes sur 
papier vergé, avec le 
coloris ancien (48). 


Les prix de ventes pu- 
bliques sont les prix 
d’achat réels, tous 
frais de vente compris. 


Cours des estampes 


Henri de Toulouse-Lautrec (1864-1901). « La danse au 
Moulin Rouge », lithographie en couleurs vendue 582.000 frs 
le 18 juin à l'Hôtel Drouot lors de la dispersion des estampes 
modernes de la collection H.T. Cette collection réunissait 
vingt-deux épreuves de lithographies originales de Lautrec; 
parmi les plus connues, il faut citer «La grande loge » 
vendue 783.000 francs; le « Jockey se rendant au poteau », 
en rarissime épreuve du 3° état, 725.000 francs; « La 
partie de campagne » (dite aussi «Le tonneau »), 
665.000 frs et la « Clownesse assise », 400.000 frs (47). 


Imagerie d’Orléans : « Construction de l'Arche. Dieu 
parlant à Noé. Déluge universelle. Noé sortie de l'arche (sic) ». 
Pièce rare, 68 85 cm., formée de quatre planches assem- 
blées, éditées par Rabier-Boulard, vendue | 10.000 frs à Paris le 
27 juin lors d’une vente d’imageries populaires anciennes (48). 


Imagerie d’Orléans : « Notre-Dame de la Grâce ». 
Pièce coloriée, 82 X 65 cm., formée de quatre planches assem- 
blées, montrant la Vierge et la Croix sur des navires sous le signe 
de l’Alliance de la France et de l'Amérique. Cette image très 
rare, éditée par Letourmy, s’est vendue 175.000 francs (48). 


ENTRETIEN ET NETTOYAGE 
DES TABLEAUX 


Le nettoyage d’un tableau n’est pas toujours aussi 
révélateur que pour « La Ronde. de nuit» de 
Rembrandt mais il est indispensable à son entretien. 


O. n’assiste pas sans rien faire à la mort lente d’un objet 
précieux. Comme toute matière, celle des tableaux est altérable ; 
elle travaille, a ses maladies et, si l’on n’y prend garde, finit 
par tomber complètement en poussière. Or il y a une hygiène 
de la peinture qui lui conserve plus longtemps ses qualités 
premières. Il y a une médecine, une chirurgie de la peinture 
qui l’aident à passer les caps dangereux et lui rendent le cas 
échéant une partie de sa jeunesse perdue. Si tout le monde ne 
peut être médecin ou chirurgien, tout le monde doit au moins 
savoir quand il faut consulter au chevet du malade, sous peine 
d'entendre tôt ou tard le verdict fatal : vous m'avez appelé 
trop tard ; il y a quelques années nous aurions pu arranger 
cela. 

L'exemple le plus caractéristique de la vie d’un tableau 
peut être médité, devant La Compagnie du Capitaine Frans 
Banning Cocq exposée au Musée d'Amsterdam. Cette œuvre 
de Rembrandt est beaucoup plus connue sous un autre nom : 
La Ronde de nuit. Les gardes civiques sortent dans la pénombre 
tandis qu’un rayon de lune accroche quelques reflets sur les 
armes et les tissus de moire. Le nettoyage fut décidé en 1945. 
Il révéla quantité de détails insoupçonnés et une constatation 
tout à fait surprenante : « La Ronde de nuit » était une scène 
qui se déroulait en plein jour. Ce surnom fameux ne datait 
pas de l’origine du tableau mais seulement du XVIII siècle. 
Depuis lors tous les historiens d’art avaient vanté le célèbre 
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effet nocturne : il ne devait rien à Rembrandt, mais tout à la 
formidable couche de crasse qui avait envahi le tableau au 
point de le dénaturer. Aujourd’hui il reste le clair-obscur 
cher à Rembrandt mais toute la scène a pris un éclat qu’on ne 
lui connaissait pas. 


Quand un tableau est terminé, il est ordinairement. recouvert 
d’une couche de protection qui fut traditionnellement du vernis. 
Cette première mesure d’hygiène est excellente ; elle ne suffit 
pas. Le vernis travaille, peu à peu il s’en dégage les produits 
les plus volatils qui entrent dans sa composition, si bien que, 
desséché, il racornit, rétrécit. Finalement des craquelures 
apparaissent et dans les interstices la couche picturale n’est 
plus protégée. Si le vernis adhère trop bien à la peinture, il 
peut lui communiquer ses propres craquelures. Inversement 
la couche picturale souffre elle-même du temps et des variations 
de température : se fendillant, elle rompt l’uniformité de la 


La difficulté du nettoyage n'apparaît pas toujours lorsque l’on voit les spécia- 
listes passer sur un tableau leur tampon d’ouate imprégné de dissolvant, comme 
le professeur Cordovado sur ce primitif flamand. En fait leur dextérité vient d’une 
longue expérience. La difficulté réside aussi dans le diagnostic — aidé par des 
moyens scientifiques — et le choix des procédés qui peuvent changer pour chaque 
partie d’un tableau. La cassure horizontale qui apparaît ici a été produite 
par le jeu du panneau de bois fait de deux pièces. Support, peinture, vernis 
vieillissent et doivent suivre des règles d'hygiène qui en prolongent l'existence. 


| De cette action mécanique se. a Due ne retire de 


des dommages. Son coefficient d’élasticité est moindre que 


celui du support, elle ne peut en suivre avec assez de souplesse 
les élongations et les contractions successives. A la longue 


elle se fendille. Nous avons tous vu des tableaux remplis de 


craquelures. Celles-ci sont d’abord superficielles puis la peinture 
se détache par lamelles, laissant apparaître la toile ou le 
panneau. Finalement la peinture se désagrège et toute 
l’œuvre tombe en poussière. 


Le plus grand ennemi d’un tableau, c’est la variation du 
degré d’humidité, et surtout la variation brusque. Le rapport 
hygrométrique optimum se situe vers 60 %, mais il vaut 
beaucoup mieux pour un tableau être exposé dans une pièce 
dont le rapport reste fixe aux environs de 30 % que dans une 
autre où il oscille sans cesse entre 40 et 70 %. Les appartements 
modernes sont dangereux. Le chauffage central dessèche 
énormément l’atmosphère envers et contre tous les récipients 
d’eau que l’on peut suspendre aux radiateurs. Les grands 
courants d’air effectués périodiquement, fenêtres ouvertes, 
n’arrangent rien, bien au contraire. Ils apportent brusquement 
une bouffée d’humidité. On évitera dans tous les cas de 
suspendre un tableau juste au-dessus d’un radiateur. C’est 
une tentative d’assassinat. 


La poussière est le second ennemi. Il est aisé de remarquer 
comme beaucoup des tableaux conservés dans les églises sont 
particulièrement noirs. Aucun commandement de l’esthétique 
religieuse ne les a fait naître ainsi, seulement ils ont souvent été 
suspendus au-dessus des cierges dont la fumée est riche en 
particules de carbone, et ils en ont pris leur part. Dans les 
appartements, le chauffage, les balayages et les courants d’air 
sont les sources les plus notoires de poussière. On en réduira 
les effets le mieux possible (comme par des filtres placés sur 
les bouches d’air s’il s’agit d’un chauffage de cette sorte). 
Les tableaux seront toujours suspendus légèrement inclinés, 
de façon à moins retenir la poussière qui retombe dans une 
pièce. Le cadre sera périodiquement épousseté, mais pas la 
surface peinte ; le remède serait pire que le mal. Par contre 
il faut épousseter l’envers (en déplaçant le tableau le moins 
possible) ; dans le cas d’une toile, la poussière accumulée 
finirait pas pénétrer jusqu’à la peinture. 

Il doit y avoir de l’air derrière un tableau, car l’envers et 
l'endroit doivent être placés dans les mêmes conditions sinon 
ils travailleraient différemment. Plaquer l’envers contre le mur, 
c’est l’exposer à des conditions de température et d’humidité 
qui sont rarement conformes à celles de la pièce. Un bon résultat 
est facilement obtenu avec de petits tampons intercalés entre 
le cadre et le mur. On emploie fréquemment des rondelles 
de bouchon. Dans les villes il serait préférable d’utiliser le 
caoutchouc qui amoindrit un autre ennemi de la peinture ; 
les vibrations incessantes des murs provoquées par les bruits 
de la rue, le métro. Parvenant jusqu’à la peinture, les vibrations 
l’ébranlent lentement mais dangereusement. 


La lumière attaque les couleurs, la lumière d’un ciel bleu 
autant que les rayons directement issus du soleil. Le soleil 
agit aussi par sa chaleur qui dessèche. Une peinture à l’huile 
sera donc exposée de préférence à contre-jour ou bien dans 
une pièce orientée au nord (la même exposition est souhaitable 
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Malgré toutes ces précautions, la peinture vieillit. Le mal 
le plus ordinaire est l’encrassage du vernis. En enlevant le 


vieux vernis, on fait apparaître l’œuvre rajeunie que l’on 


recouvre d’une nouvelle couche de protection. Aujourd’hui 
on préfère d’ailleurs la cire au vernis. Elle n’en a pas le brillant, 
mais elle protège mieux. En tout cas l’on proscrit le vernis. 
jaune, répandu au XIX® siècle, voulant donner aux tableaux - 
une patine artificielle. 


Si l’encrassage n’est qu’amorcé et si l’on est sûr ne la 
peinture est effectivement vernie, on peut utiliser soi-même les. 
produits spéciaux du commerce, à base de cire blanche 
d’abeilles, qui nettoient superficiellement le vernis et le 
recouvrent à son tour d’une couche protectrice. A part ce 
cas élémentaire, il est préférable de confier à des spécialistes 
(et de bien choisir ceux-ci) toutes les opérations de nettoyage. 
Trop de recettes « faciles » courent en effet à ce sujet. Les unes 
sont franchement nocives : oignon, pomme de terre, salive, 
eau savonneuse. Elles introduisent toujours de l’eau sinon 
certains acides qui ne peuvent être éliminés complètement ; 
l’effet immédiat est quelquefois satisfaisant, mais pour l’avenir 
on a introduit le loup dans la bergerie. D’autres recettes, à 
base d’alcool par exemple, sont exactes dans leur principe, 
mais infiniment dangereuses entre des mains inexpérimentées. 


Voici en effet les risques encourus. On peut d’abord incruster 
plus profondément ce que l’on veut enlever, également faire 
usage d’ingrédients nocifs à longue échéance (car tous ne 
conviennent pas à toutes les peintures). Une couche picturale 
irrégulière peut être usée par un frottement maladroit qui 
casse les petites arêtes laissées par un coup de brosse du peintre. 
Sans atteindre à la couche picturale elle-même, on peut 
cependant la ramollir et provoquer ainsi des fissures postérieures. 


Mais ce qui est beaucoup plus grave, on peut attenter à la 
peinture elle-même. Tout tableau n’est pas composé d’un 
vernis résineux et d’une couche picturale différente, le dissolvant 
utilisé pour le nettoyage attaquant le premier et respectant 
la seconde. Dans la matière picturale elle-même les peintres 
ont très souvent introduit des substances résineuses. Les 
grands Vénitiens et beaucoup d’autres avant eux, à côté d’eux 
et depuis ont utilisé la technique du glacis. Avec celle-ci la 
finition d’une œuvre est assurée par des couches spéciales, 
extrêmement minces et transparentes qui donnent au tableau 
sa luminosité, en précisent le modelé, la couleur. Un nettoyage 
inconsidéré et tout cela s’en va. Telle robe était violette grâce 
à un glacis bleu appliqué sur fond rouge. Un peu trop d’alcool 
par là et il n’y a plus que du rouge ; l’équilibre de couleurs 
voulu par le peintre est détruit. Ailleurs la robe est vraiment 
rouge, mais un glacis bleu la creuse par endroits d’ombres 
violettes. Passez l’alcool et la robe est toute plate. Des résultats 
inattendus ont parfois été ainsi obtenus par un nettoyage 
trop brutal. Décrassé, un tableau ancien apparaissait fait de 
grandes touches plates, largement traité, et chacun s’extasiait 
sur le modernisme de son auteur. On avait tout bonnement 
enlevé le modelé avec la crasse. 


D'ailleurs certains peintres sont allés plus loin et ont repeint 
par dessus le premier vernis. C’est le cas de Rubens, de Watteau. 
Delacroix écrit : « J’éprouve sur le tableau des Femmes d’Alger 
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combien il est agréable et même nécessaire de peindre sur le 
vernis. il faudrait seulement trouver un moyen de rendre le 
vernis de dessous inattaquable dans les opérations subséquentes 
de dévernissage ». 

Le nettoyage est donc une opération extrêmement délicate. 
Il existe à cet effet plusieurs dissolvants organiques qui ont 
fait leurs preuves, alcool, acétone, xylol, térébenthine, mais 
les matières utilisées par les peintres sont extrêmement diverses, 
à chacune correspond un dissolvant, ou plutôt un mélange 
de dissolvants que seul le spécialiste peut choisir avec discer- 
nement. Pour un même tableau, les mêmes produits ne 
conviendront pas à chacune des parties. 

Lorsqu'un tableau est isolé et ne peut être facilement soumis 
au spécialiste, il est possible de réunir quelques documents 
qui permettent un premier diagnostic. Il faut alors prendre 
plusieurs photos en faisant varier l’éclairage. On aura soin 


La Ronde de nuit est une des toiles 
les plus célèbres de Rembrandi. Ce 
nom lui fut donné au XVIIIe quand 
sa luminosité eut disparu sous la saleté. 
Il fallut attendre 1945 pour que les 
historiens s’aperçoivent que Rembrandt 
avait en fait peint une scène en plein 
jour. Cette photographie comporte une 
bande encore sale et l’on peut voir 
dans l’habit de l'officier comme la 
poussière et le temps ‘peuvent len- 
tement dénaturer un chef-d'œuvre. 


d’en prendre une où la lumière tombe perpendiculairement 
sur la surface peinte, une autre où l’angle sera de 450 et une 
troisième avec un éclairage tangentiel. Divers détails de structure 
apparaissent mieux selon l'éclairage choisi. La source de lumière 
sera toujours maintenue assez Join du tableau (même si l’on 
veut photographier un détail) afin d’éviter un échauffement 
nuisible. 

Les musées ont d’autres moyens d’analyse qui sont des 
photographies aux rayons X, ultra-violets ou infra-rouges, 
des examens microscopiques ou microchimiques. Cet arsenal 
décèle les progrès de la pourriture, de l’oxydation, de la 
moisissure. Il établit au mieux la part des vernis anciens, 
les additions originales du peintre et les repeints postérieurs. 
Il est alors possible d’effectuer un simple nettoyage avec toutes 
les garanties possibles et de ne pas atteindre à l’œuvre elle-même. 
Au-delà, c’est le domaine de la restauration. FIN. 


DANS UN HOTEL DU XVII SIECLE 


A PARIS 


Cing conseils pour assembler dans un cadre 
authentique des meubles et des bibelots de qualité. 


V:.: quelques dix ans, le rez-de-chaussée d’un hôtel 
du Faubourg Saint-Germain, construit en 1729 pour le Marquis 
Gouffier de Thoy, se trouvait vacant. mais non affiché. Une 
heureuse étoile menait l’actuel locataire flânant dans ce quartier 
où l’on trouve encore de beaux hôtels anciens mais rarement 
aussi intacts que celui-ci. Elle le fit s’arrêter devant une des 
plus belles portes de Paris, vraisemblablement due à Toro, 
l’ébéniste fameux du XVIIIe siècle. Il aperçut la vaste cour 
et la demeure aux hautes fenêtres à petits carreaux, et s’entendit 
dire par une concierge affable que le rez-de-chaussée était à 
louer. 

Ce rez-de-chaussée composé de six grandes pièces dont 
deux carrelées de pierre blanche et marbre noir — les autres 
ont un parquet à la Versailles — avait miraculeusement gardé 
sa décoration de boiseries sculptées d'époque Régence, sauf 
deux pièces refaites sous Louis XVI. Le tout donnait sur un 
jardin dessiné à la française et prolongé par les parcs des hôtels 
de la rue de Grenelle. 

Nul décorateur ne vint donner de conseils au maître de 


maison, homme d’affaires mais aussi homme de goût, passionné 


de meubles anciens de qualité qui trouva dans la décoration 
de son appartement un plaisir sans cesse renouvelé. Toujours 
à l’affût d’une pièce intéressante pour le cadre qu’il a le privilège 
de posséder, il s’amuse à changer sans cesse ses meubles de 
place et à parfaire si possible cet ameublement. Rien n’est 
apprêté, rien ne semble voulu. Mais la variété des bibelots, la 
disposition des meubles, le choix des tissus qui recouvrent les 
sièges s’harmonisent en un accord à la fois subtil et classique. 

Le grand charme de cet appartement en dehors de la qualité 
des meubles et des objets est d’être éminemment vivant. On le 
devine habité avec joie alors que dans certaines maisons, même 
décorées avec goût, on ne sent nulle part la présence des 
hôtes. 

Plusieurs enseignements peuvent être tirés de la façon dont 
cet appartement a été aménagé et décoré. 

Premièrement: Un décor constitué par des boiseries authen- 
tiques et de belles cheminées peut se suffire à lui-même. On doit 
réserver les effets décoratifs de la peinture et des tentures 
murales aux murs nus et pauvres. Ici le chêne naturel, les 
classiques boiseries blanches et or forment un cadre sobre 
avec lequel s’accordent les couleurs vives employées pour les 
tissus d’ameublement. 

Deuxièmement : Pour les tissus on peut alors choisir les 
tons les plus vifs. Ici, le mélange des couleurs est franc : 
le bleu voisine avec le jaune, le rouge et le vert, tels que le 
XVIITS siècle les utilisait au lieu des couleurs fades et amorties 
que nous lui prêtons souvent par erreur. . 

Troisièmement : Le mélange des styles est parfaitement 
admissible, mais il faut beaucoup de goût et de tact car tous 


52 


“rechercher 


ne s’y prêtent pas. Les différentes qualités de meubles d’un 
même style ne peuvent cohabiter. Tout le XVIII siècle par 
exemple donne une même atmosphère à condition de ne pas 
mélanger des meubles royaux avec des meubles de province 
et de garder une dominante d’un même style surtout pour les 
commodes, bureaux ou consoles. Ici le salon Régence ne 
comporte que des meubles de l’époque, sauf un petit fauteuil 
Louis XV et une bergère Louis XVI. Par contre, la salle à 
manger meublée en Louis XV est bien du style de la boiserie, 
du poêle et de la fontaine qui se font vis-à-vis. Les soubas- 
sements de ces derniers, refaits sous l’Empire, s’harmonisent 
mal au gré de M. P. avec l’ensemble. 

Quatrièmement : Le choix des tissus d’ameublement permet 
des variantes à condition qu'ils soient de belle qualité comme 
les damas, lampas et velours utilisés ici, dont la diversité de 
motifs n’a rien de choquant. Ils concourent au contraire à 
donner une ambiance de raffinement et d’élégance très XVIIIe. 

Cinquièmement : La qualité des objets d’art et des petits 
meubles est également importante. Ils ont été trouvés au 
hasard de flâneries chez les antiquairés et quelquefois avec un 
bonheur rare, comme lorsque M. P. acheta le régulateur que 
l’on voit dans la salle à manger. La forme du régulateur était 
belle et le tenta bien qu’il fut peint en noir : M. P. le paya 
une somme dérisoire. Arrivé chez lui, il eut la curiosité de 
frotter cette peinture ; un petit bout de métal brillant apparut ; 
l’ayant complètement décapé, il eut la joie de trouver un 
magnifique travail d’écaille, de cuivre et d’étain probablement 
de Boulle. Une autre fois un antiquaire encombré d’un lustre 
qu'il ne parvenait pas à vendre à cause de sa taille l’avait laissé 
tout emballé dans une caisse, montrant simplement une branche 
à l’acheteur qui crut se rendre acquéreur d’un simple lustre 
en bronze argenté. Mais une fois nettoyé, on trouva que le 
lustre était en argent massif et que monté il était splendide et 
constituait une pièce de choix dans le salon régence. 

Avec quelques connaissances artistiques on peut ainsi 
patiemment meubles et objets d’art et se 
constituer un intérieur où tout aura été choisi avec soin et 
dilection par soi-même, doublant ainsi le plaisir d’y vivre 
parmi de belles choses. 


Dans le salon les boiseries d'époque Régence en chêne ciré sont restées intactes, 
somptueusement accompagnées par de grands rideaux de satin rouge sur lesquels 
ont été appliqués des motifs floraux de tapisserie des Gobelins. Deux fauteuils et 
deux chaises d'époque Régence, signés J. Gourdin, sont montés à châssis avec 
un .velours de Gênes rouge d’époque. Petit fauteuil Louis XV blanc recouvert de 
damas bleu et blanc signé G. Jacob et bergère Louis XV recouverte de velours 
jaune de Gourdin. Sur la cheminée deux statuettes italiennes en bronze et deux 
étriers en argent aux armes du Dauphin. La juxtaposition des couleurs vives se 
retrouve dans le salon, la salle à manger et la chambre, illustrés pages suivantes. 
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La salle à manger a gardé ses boi- 
series d’époque Louis XV peintes en 
blanc, son dallage et les grandes 
niches décoratives teintées de bleu 
pâle dans lesquelles sont placés d’un 
côté un poêle en terre cuite, de l’autre 
une grande fontaine en forme d’am- 
phore. Les soubassements ont été 
modifiés sous l’empire. De chaque 
côté du poêle des rafraîchissoirs en 
acajou estampillés Weisweiler. Les 
chaises de Lelarge sont peintes en 
blanc et recouvertes de cuir rouge. 


Le grand salon a vu sa boiserie 
changée sous Louis XVI. Ici la majorité 
des meubles sont de cette époque, 
comme le canapé et la bergère (à 
gauche de la photo) signés Jacob et 
recouverts de velours uni vert bouteille, 
comme le guéridon rond à deux pla- 
teaux bordés d’une fine draperie de 
bronze doré signé Carlin et les deux 
petites consoles en bois noir et bronze 
doré estampillées Montigny, cet artiste 
qui fut le premier à refaire des meubles 
noirs sous Louis XVI. Les deux chauf- 
feuses d’époque Louis XV sont signées 
Delannoy. Aux murs des gouaches de 
Guardi. A droite, la Chambre à 
coucher où les boiseries originales de 
l’hôtel ont été conservées en chêne 
naturel. Damas ivoire aux murs. Le lit 
en bois doré d’époque Louis XV avec 
son baldaquin est un lit de voyage qui 
peut facilement se démonter. Sur le 
panneau à droite de la cheminée bas- 
relief en cuir repoussé représentent 
Louis XIV que l’on attribue à Coysevox. 
Sur le parquet à la Versailles, un frag- 
ment d’un beau tapis de la Savonnerie. 
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VISITE AUX EXPOSITIONS 


TRADITIONS POPULAIRES 
au Musée de l'Ile-de-France 


AUS témoignage de la vie passée ne peut 

être indifférent. Aussi le visiteur du Châ- 
teau de Sceaux, à l’exposition des Traditions 
Populaires des environs de Paris, se penche-t-il 
avec intérêt sur ces vestiges parfois des plus mo- 
destes. Les traditions populaires sont multiples : 
fêtes et coutumes régionales ; vieux métiers et 
autres travaux de toutes sortes. Tous ces 
objets, qui vont du plus simple artisanat aux 
grandes manufactures spécialisées de Sèvres 
et de Jouy-en-Josas, ne se conservent pas 
avec autant d’égards que les chefs-d’œuvre 
classés mais ils ont droit à une respectueuse 
reconnaissance. 

Personnages de la vie privée, moissonneurs 
et meuniers, vignerons et cultivateurs, bergers 
et bergères, faïenciers, verriers, imprimeurs en 
tissus, horlogers, rosières, archers, guinguettes, 
foires, bals, parties de campagne, fêtes. et 
plaisir de l’eau, cultes, sont rassemblés ici 
avec goût par des mains délicates et revivent 
pour quelques semaines encore au Musée de 
l'Ile-de-France. 

Les fêtes locales, placées ordinairement sous 
le vocable d’un Saint Patron, étaient accom- 
pagnées de foires, de braderies qui servaient de 
prétextes à maintes manifestations civiles et 
religieuses. Celles de Saint-Germain-en-Laye, 
de Bezons ou de Neuilly-sur-Seine sont dans 
toutes les mémoires. Certaines paroisses agri- 
coles, comme Nanterre ou L’Hay-les-Roses 
célèbrent encore la coutume charmante des 
rosières. Des pèlerinages à de vieux saints 
locaux auxquels le Moyen Age attribue de 
grands miracles, connurent à leur époque, la 
ruée des grandes foules. 

Des cultivateurs, des vignerons, des artisans 
ont forgé de leurs mains souvent malhabiles de 
précieuses pièces qui furent le nécessaire ou 
l’accessoire de leur vie quotidienne, et qui sont, 
aujourd’hui, recherchés par des musées folklo- 
riques et historiques comme ceux de Bayeux, 
de Clermont-en-Beauvoisis, de Creil, de Meaux, 
de Pontoise ou de Saint-Denis. 

Chaque objet a en soi la cohérence, la 
sobriété, la rigueur d’un art qui semble clas- 
sique par tradition et se révèle parfaitement 
adapté à sa destination ou à sa fonction. 
Intérêt passionnant, si l’on considère que la 
fabrique des toiles de Jouy, si bien organisée 
par Oberkampf, employait sous le règne de 
Louis XVI plus de quinze cents ouvriers et 
maîtres d’art. Malgré leur passé glorieux et 
leurs siècles d’existence, ces objets ont défini- 
tivement succombé devant l’envahissement de 
l’industrie. C’est pourquoi une clef magique 
a ouvert les portes de ces véritables sanctuaires 
que sont tous ces petits musées de la banlieue 
parisienne, comme pour rendre évidente Ja 
présence du souvenir. 


FAIENCES DE MOUSTIERS 


à Aix-en-Provence 


l’occasion du festival d’Aix-en-Provence, 
une exposition de faïences anciennes de 
Moustiers a été présentée avec succès dans la 
galerie Lucien Blanc. C’est la première fois 
que les belles pièces fabriquées dans ce petit 
village de Provence font l’objet d’une présen- 
tation qui leur est exclusivement réservée. La 
galerie, sur le célèbre cours Mirabeau, meublée 


Victor Hugo : Le donjon, dessin à la plume et au lavis. La Bibliothèque Nationale présente actuellement 
une frès intéressante exposition d'œuvres dessinées du poète qui procédait par taches et associations d'idées. 


Luca Signorelli : Étude de quatre figures nues. Signorelli fut un moment le maître de Michel-Ange dont on 
retrouve ici toutes les qualités. Exposé temporairement au Musée du Louvre parmi d’autres dessins florentins. 
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Boudin : Un des nombreux paysages portuaires du « roi des ciels » dont la ville de Honfleur 
présente actuellement une rétrospective, dans ce cadre où Boudin passa presque toute son existence. 


Vuillard : La lecture au salon. La galerie Bernheim-Jeune a présenté dernièrement au public 
une exposition des peintures de Béréa, accompagnée de quelques toiles de Vuillard et de Bonnard. 


A gauche. Renoir : La petite bergère ; à droite, Berthe Morisot : Les deux sœurs. La ville de 
Limoges a organisé récemment cette exposition dont le but était de rapprocher deux peintres 
qui ont si souvent travaillé ensemble. Renoir est né à Limoges, Morisot y a passé son enfance. 
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dans le goût de l’époque formait le cadre idéal 
pour cette présentation : parmi les premières 
productions des Clérissy (1679-1730), on 
remarquait principalement une suite de plats 
de chasse en camaïeu bleu et quelques beaux 
exemples de décor à la Bérain qui fit florès 
à Moustiers! jusqu’en 1750. Avec les Olérys 
(1738-1790),:le Moustier polychrome apparaît 
avec un éclat nouveau : petits décors, petits 
personnages et fleurettes envahissent toutes 
leurs productions ; les plus charmants exem- 
plaires ont leurs marlis chargés de guirlandes ; 
la fantaisie n’est pas exclue grâce aux 
grotesques. La célèbre plaque aux singes 
reste le chef-d'œuvre d’originalité et de 
technique sorti des fours d’Olérys. Des pièces 
de Ferrand, de Fouque-Ferrat, d’inspirations 
diverses ont moins de saveur. Elles gardent 
malgré tout leur cachet ainsi que l’exprime 
le luxueux livre que M. Henry J. Reynaud a 
publié fort opportunément sur les faïences de 
Moustiers des XVII: et XVIII: siècles. 


PORCELAINE DE SAXE 


au Musée de Sèvres 


RÈS de 750 pièces en porcelaine de Saxe ont 
été réunies au Musée de Sèvres. Un tel 
ensemble n’a pu être réuni que grâce à l’apport 
de plusieurs grandes collections, venues 
d'Angleterre ‘et d’Allemagne, où le Saxe 
compte ses plus fervents admirateurs. Le plan 
de l’exposition montre, salle par salle, l’évo- 
lution chronologique de l’importante manu- 
facture établie à Meissen et financée par 
l'électeur de Saxe. En 1708 les premiers grès 
sortent des fours : ils rivalisent aisément avec 
leurs modèles venus de Chine. C’est encore 
le décor oriental qui guide ensuite le peintre 
Hérold qui s’attache au problème de la couleur ; 
dès que la stricte imitation est dépassée par le 
souci d’être original, Meissen produit alors 
des pièces qui, de toute l’exposition, appa- 
raissent comme les plus belles : ce sont 
notamment les décors dits « imari » (vers 1725- 
1730), très subtils, doués d’une éclatante 
sonorité bleu ciel — corail — jaune. Vers la 
même époque les « fonds colorés », très rares, 
apportent des tons francs (jaune, violet, vert, 
tomate) d’un éclat sans faiblesse. L’inter- 
prétation orientale bat son plein jusque vers 
les années 1730-40 ; on voit alors se manifester 
le goût européen : la transition est nette. Les 
apparitions nouvelles sont : les animaux, l’or, 
le relief. Certaines pièces montrent que la 
formule peut atteindre la perfection, la terrine 
du service du Due de Northumberland le 
prouve, tandis que bien d’autres objets en 
montrent les dangers. Puis Kaendler entre à 
Meiïissen 1731 : une salle lui est consacrée ; 
Kaendler, c’est le règne de la sculpture : on 
voit quelques animaux en émail blanc 
provenant du palais japonais de Dresde 
(rhinocéros de 1 mètre, vautour de 75 em., etc.). 
Les vitrines du Musée de Sèvres sont dès lors 
varnies de groupes de personnages, d’animaux 
domestiques et sauvages, d’amours, d’oiseaux. 
Le décor polychrome « au naturel» vaut une 
série d'animaux remarquables, dont les plus 
réussis sont les oiseaux branchés. Leur 
voisinage en grand nombre est loin d’être 
déplaisant. Il en va de même pour les groupes 
de personnages (galants, paysans, comédiens, 
etc.) tant que les couleurs restent soutenues ; 
les couleurs fades annoncent la décadence qui 
conduit, en même temps que l’exubérance des 
formes, à une production parfois peu exemplaire: 
le « Vase des planètes » exécuté en 1744 pour 
Elisabeth de Russie démontre combien l’excès 
de virtuosité a fait de tort à la renommée du 
Saxe en France ; les dernières salles de l’expo- 
sition ne font qu’accentuer cette impression. 
Heureusement le visiteur, pour sortir, est 
obligé de revenir sur ses pas et (malgré l’aspect 
de clinique aux murs blancs sans le moindre 
repos, sauf un grand paravent en Coromandel) 
peut emporter avec lui le souvenir d’une 
production qui justifie, dans ses meilleures 
années, la renommée mondiale du Saxe 
(Exposition prolongée jusqu’au 30 septembre). 


Ci-dessus : Pot formé de coquillages à monture d’ar- 
gent par Jamnitzer, Nuremberg XVIe (Haut. 33 cm.). 


Au centre : Peter Candid, Portrait de la duchesse 
Magdalena, fille de Guillaume de Bavière (97x7 | cm.) 


À droite ; Planétaire en bronze doré et gravé par 
Johannes Richter, daté 1568. Sur le disque solaire, les 
quatre saisons sont représentées par la Musique, la 
Déclamation, l’Astrologie et l’ Astronomie (H. 28 cm.). 


Ci-dessous : Fontaine en bronze à figure d’Apollon 
par Peter Flôtner, 1552 (Haut. de la statue : | m.). 


« L'ART ALLEMAND DE 1530 A 1650 » 


au Musée de Nuremberg 


L:' Musée National Germanique de Nurem- 

berg présente une exposition de la Renaïs- 
sance allemande d’un intérêt remarquable. 
De 1530, année de la mort de Dürer, jusqu’en 
1650, début de la guerre de 30 ans, toutes 
les. activités artistiques et artisanales de 
l’Allemagne sont présentées d’une façon 
aussi rigoureuse que complète : peintures, 
sculptures, orfèvreries, bronzes, bijoux, objets 
de mathématiques, costumes, armures, nous 
avons là tous les éléments qui nous permettent 
de juger du développement du style et de la 
qualité de l’art allemand. Cet art est fort 
éloigné des critères du goût français et s’il 
nous choque parfois par son exubérance et 
ses surcharges, nous ne pouvons qu’admirer 
sa technique, la perfection dans ses détails 
et son luxe débordant. 

La peinture est très intéressante car elle 
nous révèle des artistes que nous connaissons 
peu et qui sont cependant extrêmement 
importants. En dehors de Cranach, admira- 
blement représenté, nous trouvons un portrai- 
tiste, Georg Pencez, dont l’œuvre est parfois 
digne de celle du Titien. Christoph Amberger 
est aussi un remarquable artiste trop peu 
apprécié chez nous. D’autres peintres, comme 
Hans Baldung Grien, Konrad Faber, Barthel 
Bruyn, complètent cette école allemande 
où l’on retrouve des inspirations italiennes 
et flamandes. 

Mais c’est surtout dans les arts dits mineurs 
que l’on trouve une foison d’artistes-artisans : 
orfèvres, bronziers, sculpteurs sur bois, ébé- 
nistes en marqueterie totalement inconnus 
en France et qui n’en sont pas moins des 
maîtres dans leur technique. L’orfèvrerie est 
incroyablement surchargée et contournée, 
mais toujours d’un dessin vigoureux et parfait 
en tous ses détails. Le plus grand orfèvre 
est peut-être Wenzel Jamnitzer, le Benvenuto 
Cellini allemand qui fût un véritable artiste 
de la Renaissance, à la fois sculpteur, dessi- 
nateur, orfèvre et mathématicien. Ce fut lui 
qui développa le goût des objets naturels 
montés : coquillages, cornes, œufs d’autruche. 

Une des pièces maîtresses de l'exposition 
est un coffret à tiroirs, entièrement en marque- 
terie et dont les dessins étranges et surréalistes 
feraient pâlir de jalousie Salvador Dali et 
Georgio di Chirico. Cependant, l’ensemble 
le plus important et le plus impressionnant 
est constitué par des objets de mathématiques 


A droite : Lucas Cranach (1472-1553). Vénus et 
l’Amour. Bois 175X 66, œuvre peinte après 1537. 
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qui, à cette époque, étaient célèbres dans le 
monde entier pour leur perfection et leur 
beauté. L’Humanisme avait donné le goût 
des sciences exactes, et la chimie commençait 
à succéder à l’alchimie comme l’astronomie 
succédait à l’astrologie. Aussi ces objets 
gardent-ils un peu du mystère du cabinet 
alchimique du docteur Faust. Exécutés par 
les plus grands mathématiciens, gravés par 
les meilleurs artistes, ornés par les plus habiles 
orfèvres, ils comptent sans aucun doute parmi 
les plus belles œuvres de l’art allemand de 
cette époque. 

« Connaissance des Arts» se propose du 
reste de faire un article sur ces objets remar- 
quables et étranges, et dont les formes plaisent 
tout particulièrement à notre goût moderne 
du bizarre et de l’insolite. 


Coms PERD Tuer QPDIERE 


Ci-dessus Bonamy : Enfants au lance-pierre, dernièrement 
présenté dans le cadre d’uneexposition de groupe à la GaleriePascaud. 


A droite Kassiulis : 14 juillet, dernièrement exposé à la Galerie 
Stiebel et qui vient d’être acquis par le Musée d’Art Moderne. 


Ci-dessous Figurine de rhinocéros, exposé au Musée de 
Sèvres parmi les porcelaines de Saxe faites entre 1715 et 1750. 


Ci-dessous Michel Dureuil, La place Blanche. La Galerie 
Van Ryck présente une seconde exposition de ce jeune paysagiste. 


Ci-dessous Caillard : Petite fille espagnole, œuvre 
récente du peintre qui revient d’un long séjour en 
Espagne, exposée dernièrement à la Galerie Bernier. 


Ci-dessous Quatre marionnettes exotiques, au 
Musée des Aris et Traditions Populaires. De g. à dr., 


Chine, Japon, Amérique centrale, Afrique noire. 
Ci-dessous Un des sept moutardiers signés 


qui figurèrent à l’exposition des faïences anciennes 
de Moustiers des XVIIe et XVIIIE siècles, présentée 
à la Galerie Lucien Blanc, à Aix-en-Provence. 
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Ensemble unique meublé tel qu’au 
XVII siècle - près Blois (Loir-et-Cher) 


- OUVERT TOUTE L'ANNÉE - 


RESTAURATION DE SIÈGES ANCIENS 


GARNITURE 
ÉBÉNISTERIE 
COUVERTURE 
PASSEMENTERIE 
TISSUS 


Remise en état des dorures et des peintures anciennes 


LEROY, 12, rue Duphot - Paris 1° 


TAPISSIER, Quartier Madeleine 


OPE. 30-51, Services en Province 
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TRÈS BELLES PORCELAINES 
ANCIENNES 


Pierre LADUNE 


ANTIQUAIRE 


179, Faubourg Saint-Honoré 
PARIS-VIII" Carnot 30-64 
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Objets d’art, peintures du 18° siècle 


Ferronnerie Ornementale 
ROBERT LEMPEREUR 


27, rue Parent-de-Rosan, 162 - Auteuil 75-09 
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Ensemble de Jardin : 
porte-plantes, cache-pots en métal laqué 
EN VENTE DANS LES MAISONS SPÉCIALISÉES 
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GALERIE D'EXPOSITION : 32, RUE DE PARADIS - PARIS 
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